(Création La Boutique de la Place Clichy) 


Tapis personnels 
pour demeures de qualité 


Ces deux exemples montrent la variété et la souplesse 
des moyens dont dispose La Boutique de la 
Place Clichy pour apporter une solution personnelle, 


mais toujours abordable, à votre problème de décoration du sol. 


La Boutique édite à tirage limité des tapis 
et moquettes de tous styles, crée et tisse sur demande 
des modèles originaux, effectue des reconstitutions 


de tapis anciens d’après des documents d'époque. 


Elle rend le tapis de qualité accessible à tous les gens de goût. 
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Tapis  Acanthe” dans un appartement de l'Ile Saint-Louis Moquette et tapis d'escalier Floride”? dans ne maison de cam- 


pagne de l'Ile-de-France (Création La Boutique de la Place Clichy) 


La Boutique 
de LA PLACE CLICHY 


36, rue de Leningrad 
Paris-8€ - Europe 54-20 


Distributeur pour les U.S.A. : 
Stark Carpet Corporation 
soo Madison Avenue 
New York 
pour l'Italie : 

M. Marco Brunelli 


22 Via San Pietro all’orto 
Nilan 


Vous avez réalisé la déco- 
ration de votre intérieur guidé 
par votre goft, au fur et à 
mesure de vos découvertes 
a la recherche de la qualité. 

Ce critère vous 1mpoSse 


TRECA Rite 
lorsqu'il s'agit 
de votre repos. 


L'ensemble TRECA RITZ en 140x190 coutil 
damassé pur fil, le matelas : 64.500 Frs, le som- 
mier : 40.600 Frs, l’accotoir tête : 11.000 Frs, 
l’accotoir pied : 9.200 Frs, les pieds Louis XV : 
2.960 Frs. 
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DES ARTS 


BON GRATUIT pour recevoir la luxueuse brochure 
Tréca Ritz préfacée par André de Fouquières. 
Joindre 6o Fr. pour frais d'envoi. 
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À retourner à Treca Ritz, Service C | 
10, rue de la Pépinière - Paris-8°. 
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a Le nouvean matelas TRECARITZ à suspension Pullman amortie, garantie 
15 ans, garnissage Superlatex Tréca d’une souplesse inouïe, rembourrage sur 
panneaux : un côté Eté (coton) un côté Hiver (laine nappée véritable - 1 kg. 
au m?) la plus belle présentation signée Tréca. 

= Le nouveau sommier TRECARITZ à suspension Pullman amortie, garantie 
15 ans, garnissage matelassure coton extra, montage américain inédit à bords 


chez la Comtesse de C., décorateur Willy Rémon. 


incurvés en Treclatex: 

= Les accotoirs à suspension Pullman largement rembourrés permettant un 
capitonnage “décoration” nouveau dispositif “Fixmatic” de fixation immédiate 
au sommier. 


= Les pieds aux dessins inédits et exclusifs. 


Salons d'exposition : 


10, rue de la Pépinière, PARIS-8° - EUR. 55-69 @ 2, place Meissonier, LYON - BURdeou 03-53 
3, rue Liotard, GENEVE (Suisse) - Tél. (022) 34.31.40 @ 8, Via San Paolo, MILAN (Italie) - Tél. 78-00-82 
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LONGINES 


Dans tous les temps le bon goût est resté le privilège 
des élites. Et ce bon goût s’extériorise par mille détails. 
En particulier le port d’une montre LONGINES 
distingue dans le monde entier tous ceux qui ont le 


/ 


culte de la précision et le souci de l'élégance. 


LONGINES 


10 GRANDS PRIX AUX EXPOSITIONS UNIVERSELLES 


A.M BLEUER 


Réf. 9103 


Diamètre total 34 mm 
— étanche — boîtier or 
18 K - bracelet oT 18 K 
— cadran or massif, 
heures appliques or, 
radium en baguettes, 
aiguilles or — 

emblème gravé sur 


le Jond. 


E pe 


Votre horloger de confiance se fera un plaisir de vous présenter la collection des 
autres modèles LONGINES, du plus simple au plus riche. 
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HLUMBERGER, Pierre 
argenterie, Stéphane 
U ; tableaux modernes 


architecture, S : 
| ERAIL. Documentation rédactionnelle : 
R-MICHEL. Documentation DCR DUIqUe* 
| JRR ; assistant, Pierre KJELLBERG. Décoration: 
Die D DURE date ae 

selyne de "ARS : conseils 

S, Odile VAUDEVIRE et Jérôme RÉMON. Secrétariat 
| : Noële CHANTRE. Service illustration : photo- 
| mu Pierre-Louis MILLET, Roland BONNE- 
| ce CLÉMENT ; mise en pages, Geneviève COUR- 
;archives, Denise SPY ; assistante, Antoinette BAUMIER. 


_ Lily LE ROUX, adjointe au rédacteur en chef 


cation : René DESGROUX et André BRUN, chefs du service 
F André LARMET, adjoint 


naissance des Arts exprime sa gratitude à tous ceux qui 
ont bien voulu, par leur érudition ou leurs collections parti- 
culières, participer à la réalisation de ce numéro, notamment 

M. Fleuriot de Langle, conservateur de la bibliothèque Mar- 
mottan; M. Baille, conservateur du musée de Moustiers; les 
conservateurs des musées de Nancy, Colmar, Stuttgart, 
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musée bavarois de Munich, du British Museum et du Victoria 
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“ Voir tarifs et conditions pour la France et l'étranger, page 118. 


PUBLICITÉ 


France : Régie-Presse, 133, Champs-Élysées, Paris (Bal. 12-91). 
Benelux : H. van Schendel, 5, rue Brialmont, Bruxelles. 
Italie : Carlo di Pralormo, 12 via Lambruschini, Turin. 
La publicité est toujours présentée sous forme de placards 
encadrés ou précédée de la mention « communiqué ». 
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Les lecteurs nous écrivent. 

Les pendulettes. 

Les expositions à Paris. 
Les livres nouveaux sur l'art. 

Le mystère Gulbenkian. 

Les lambris peints, ; 
armature de la décoration du XVIIe. 
Maurice Sandoz, 

le collectionneur d'automates 

le plus extraordinaire. 

Un musée japonais 

d'art français. 

Invitation dans les nouveaux 
bureaux d'un homme d'affaires. 
Les mosaïques de chasses 

dans une ville romaine en Sicile. 
Les bouquets de fête. 

Le poêle ancien en céramique 
retrouve sa vogue. 

Francis Gruber, 

précurseur du « misérabilisme ». 
Un nécessaire impérial 

offert par Napoléon à Marie-Louise. 
Une série de pagodes 

dans le parc de Stockholm. 

Le dernier apôtre 

de la sculpture gothique : 
Tilman Riemenschneider. 
Tableaux anciens et modernes. 
Sièges et meubles. 

Obj: 5 d'art et d'ameublement. 


La collection Ishibashi, 

à Tokyo, groupe les œuvres 

des grands peintres français 
depuis Delacroix jusqu'à 

l'école de Paris. Picasso est 
présent par une « Tête de femme » 
peinte en 1923 (46*38 cm). 
Comme l'écrit M. Bernard Dorival, 
qui fait visiter la collection, 

page 58, &« il eût pu être le plus 
classique et le mieux classique 
des peintres d'aujourd'hui ». 


FERNAND LÉGER - La Femme au chat - 127,5x87,5 cm. 


New York 
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Faisons connaissance 


LES LECTEURS NOUS ÉCRIVENT 


Nous n'irons plus à Fontaine 


M MONTCEAU-LES-MINES. — 
« Selon votre article du mois de 
juin, nous nous sommes rendus 
à Fontaine-Française pour visiter 
le château du XVIII: siècle. Or, à 
la conciergerie, il nous a été 
répondu qu'on ne visitait plus 
depuis deux ans. Nous avons été 
désolés d'avoir fait ce trajet et de 
trouver porte close. Aussi nous 
tenons à vous le signaler afin que 
vous évitiez à d'autres abonnés 
de faire comme nous. Il est regret- 
table que votre revue ne se ren- 
seigne pas mieux sur les visites 
avant de faire paraître ces articles. » 
M. Jean VERDURE, 
2 rue Jean-Bouvéri, 
Montceau-les-Mines (S.-et-L.) 


ND LR En effet la 
première phrase de notre article 
sur le château de Fontaine-Fran- 
çaise manquait de précision. Bien 
que classé monument historique, 
Fonlaine-Française ne se visite 
plus, sauf dans quelques cas 
exceptionnels. 


A rajouter sur la carte 


B TOULON. — « Dans votre 
numéro de juillet 1958 figure, 
pages 82-83, une carte de France 
des vitraux modernes, vitraux posté- 
rieurs à 1940. Je pense ne pas 
être le seul habitant de la région 
toulousaine étonné de ne pas voir 
mentionnée la chapelle Notre-Dame 
de Consolation, de Costebelle, 
située sur une colline entre Hyères 
et San Salvadour (accès par une 
petite route parallèle à la N. 55 et 
dans l'ouest de cette dernière). 
Siège d'un très ancien pèlerinage, 
complètement détruite pendant la 
dernière guerre, cette chapelle a 
été reconstruite récemment (moins 
de dix ans, je crois). Ses vitraux 
comptent parmi les plus beaux 
vitraux modernes que j'aie eu l’oc- 
casion de voir. Je les préfère de 
beaucoup à ceux de l'église du 
Mourillon qui n'est pas oubliée 
(N° 26) sur votre carte. » 
M. Philippe LANES, 
1 rue Pradier, 
Le Mourillon, Toulon (Var) 


B EPINAL. — «En prenant connais- 
sance de la carte de France des 
vitraux modernes, j'ai été surpris 
de n'y pas voir mentionnées deux 
églises qui possèdent chacune des 
vitraux intéressants. La première 
est la basilique Notre-Dame d'Avé- 
nières sise à Laval (Mayenne). 
L'édifice est roman, surmonté 
d'un clocher Renaissance. A une 
date récente, mais que j'ignore, 
il a subi un important & nettoyage » 
et présente, à l'intérieur, un 
ensemble d'une grande pureté. 
Toutes les verrières sont ornées 
de vitraux modernes très beaux 
— à mon avis — qui illustrent, 
dans les bas côtés, les litanies de 
la Vierge et qui, dans les petites 
chapelles du déambulatoire, admi- 
rablement mises en valeur, 
évoquent quelques figures de saints. 
L'inspiration, la couleur de ces 
vitraux sont remarquables et je 
m'étonne que l'auteur ni la date 
n'en soient mentionnés dans l'opu- 
scule consacré aux églises du dio- 
cèse — à plus forte raison dans 
la carte que vous publiez. 

L'autre église est actuellement 
en construction à Épinal, ce qui 
explique sans doute son oubli sur 
la carte. Le chevet est tout entier 
constitué par une immense ver- 
rière. L'éclairage latéral ainsi que 
la verrière au-dessus de l'entrée 
sont également traités dans le 
même esprit le verre y occupe 
la plus grande place. Là, non plus, 
je n'ai pu obtenir de renseigne- 
ments, pour l'instant. » 

M. Michel CALAMY, 
2.18R. I. T., 8 Compagnie, 

Quartier Haxo, Épinal (Vosges). 


ND RICA M. Francois 
Mathey, auteur de L'article el de la 


carle, nous communique la réponse 
suivante : « Si, comme je l'avais 
primitivement souhaité, je m'étais 
limité à une dizaine de vitraux 
contemporains qui me paraissent 
dignes de passer à la postérité, 
ma parlialité avouée eût été plus 
objective et elle aurait désarmé les 
criliques. Je me félicite de celles-ci 
dans la mesure où, ayant posé un 
problème auprès de l'opinion, 
le public s’en empare et le discute. 
Dans le cadre de l’article, il m'a 
paru inutile de rappeler 
l'œuvre de verriers qui ont tenté 
de trouver au vitrail de nouvelles 
solutions techniques, comme 
M Decorchemont,  Labouret, 
Gaudin (église Sainte-Odile à 
Paris) et d'autres que je n'ai 
garde d'oublier et de mésestimer. 
Mais il m'importe bien davan- 
tage de montrer l'orientation des 
nouvelles générations puisque c'est 
d'elles que dépend le visage des 
églises de demain. » 

P.S. - « Une erreur grave m'est 
tardivement signalée dans l’article, 
d'autant plus stupide que je l'ai 
laissée passer, la sachant fondée. 
J'ai attribué à Hubert de Sainte- 
Marie l’ensemble des verrières de 
l'abbatiale de Lessay (Manche), 
admirablement restaurée par Froi- 
devaux, alors que c’est l’œuvre de 
Simone  Flandrin-Latron (exé- 
cution : Chigot à Limoges). Il 
est indispensable de faire une recti- 
fication. H. de Sainte-Marie «a 
travaillé à Coutances, également 
dans la Manche, et c’est peut-être 
l'origine de mon erreur. Par ail- 
leurs, je pense qu'il serait bon, 
étant donné les répercussions de 
l’article, de prévoir une très courte 
mise au point qui serait le résultat 
des découvertes faites au cours des 
vacances. Dès maintenant, je vous 
signale des vitraux de Bissière en 
Suisse el ceux de Bazaine qui 
viennent d'être posés à Nogent- 
sur-Seine. 


La maréchale est reconnue. 


& METZ. — « Je vous signale que 
la boîte en or du début du 
XIX° siècle, ornée d'une miniature 


par Isabey, reproduite page 30 
dans la rubrique des cours des 
objets d'art de juillet 1958, et 
vendue 370 000 F, représente la 
maréchale Ney. Un médaillon 
portatif, signé Isabey, représentant 
la maréchale Ney dans la même 
attitude et avec une robe identique, 
figurait entre les deux guerres 
dans une collection particulière 
spécialisée dans les portraits en 
miniature. » 
M. Henri BOURCERET, 
17 avenue Foch, 
Metz (Moselle) 


INCMDSALOUR. Félicitations el 
remerciements à notre Correspon- 
dant. 


Reconnaissance de paternité 


Æ PARIS. — «de lis dans le 
numéro de juillet de Connaissance 
des Arts une information relatant 
la première réalisation d'une sculp- 
ture monumentale en matière 
plastique. J'ai le regret de vous 
demander de publier la rectifi- 
cation d'usage qui s'impose. Cette 
sculpture n'est pas la première 


[ex] 


Flacons de Toiletie Porcelaine de Paris : 1680 F et 2180 F 
Boïte à Poudre : 2100 F 


NOHALE 


PLAUIR 
16, avenue Mozart — avenue Kléber 
24, avenue Mac-Mahon — 88 bis, rue Saint-Dominique 


LAUSANNE 


7, rue Caroline 
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‘“ Foire des Antiquaires ”’ Paris 1958 


MEUBLES ET SIÈGES ANCIENS 
BIBELOTS - LUMINAIRES 
ORFÈVRERIE ANCIENNE ET DE STYLE 


SPÉCIALITÉ DE ‘‘LISTES DE MARIAGES ” 


9, boulevard Raspail, PARIS-7e 
LIT. 67-08 — MÉTRO BAC 


LES LECTEURS NOUS ÉCRIVENT (suite) 


réalisation : depuis quatre ans déjà 
j'expose régulièrement des sculp- 
tures en polyester stratifié et trans- 
lucide. La totalité de la presse a 
signalé en son temps la parution 
de ces œuvres. En particulier 
« Pétrole-Progrès » n° 34 (reportage 
en couleurs). Je réclame donc la 
paternité de cette technique de 
réalisation sculpturale. » 

M. SAINT-MAUR, sculpteur, 

président de l'« Art mural », 

49 av. V.-Hugo, Paris (16°). 


N. D. L. R. — Dans le numéro 
de « Pétrole-Progrès », qui date de 
juillet 1957, il est écrit :« Les 
œuvres que le sculpteur Saint- 
Maur présente à Paris cette année, 
pour la première fois, sont de 
dimensions moyennes. Elles sont 
destinées à orner des demeures. » 
Mais puisqu'il s'agit de dates la 
lettre qui suit nous en apprend de 
nouvelles. 


H CHAUMONTEL. — « Nous avons 
été surpris de lire dans la Lettre 
d'information : «Première réali- 
» sation effectuée d'une sculpture 
» monumentale en matière plas- 
« tique.» Notre société a réalisé 
dès 1953 un moulage en stratifié 
polyester. La publicité qui en a 
été faite à l'époque, à la suite du 
prix d'originalité obtenu à un 
concours de carrosserie publi- 
citaire, a ouvert la voie à cette 
nouvelle application des plas- 
tiques armés. Il s'agissait d'un 
gigantesque Tarzan, héros fabu- 
leux de la mythologie enfantine, 
représenté terrassant un lion. 
L'ensemble mesurant 3 mètres de 
haut et 6 mètres de long a fait 
le Tour de France cycliste 1953, 
monté sur une 11 CV Renault. 
La coupe offerte à l’occasion de 
ce concours se trouve dans la 
salle d'attente de notre usine de 
Chaumontel. 

Notre société a fait, depuis, 
d'autres moulages décoratifs, fron- 
tons et autres, de même qu'elle 
fabrique dans la même matière des 
articles artistiques décorés suivant 
ses brevets, par incorporation de 
tissus dans le polyester. Des 
magasins de luxe des cinq parties 
du monde assurent actuellement la 
diffusion de ces plateaux. 

Nous vous remercions à 
l'avance de bien vouloir compléter 
la documentation de vos lecteurs 
qui seront certainement intéressés 
de savoir que notre société a été 
une des premières à façonner des 
polyesters, dont les emplois, aussi 
bien dans les domaines des arts 
que dans l'utilitaire, vont sans cesse 
croissant. » 

Société MANOVER, 
Chaumontel (Seine-et-Oise). 


L'intermédiaire 
des curieux 
RÉPONSES 


Le Christ avait-il le cœur à 
droite ? (Question posée dans le 
numéro d'août 1958) — « Ce n'est 
pas du tout par erreur que le Christ 
est représenté avec une plaie à 
droite. Le cœur est en effet un 
organe médian simplement dévié 
vers la gauche. Le coup de lance 
du garde a atteint le thorax de bas 
en haut, vers la ligne médiane et, 
passant entre deux côtes, a atteint 
le cœur au niveau des cavités 
droites, transperçant d'abord le 
péricarde. C'est cette plaie péricar- 
dique qui laissa s'échapper l'eau 
dont parle saint Jean, le sang 
venant ensuite par la lésion du 
cœur. Or, après la mort, le cœur 
gauche et les artères sont prati- 
quement vides et, si le coup de 
lance avait été donné à gauche, 
aucune coulée sanglante ne se 
serait produite. En précisant que 
le coup de lance du soldat qui 
perça le flanc de Jésus fit sortir 
du sang et de l'eau, saint Jean 
implique anatomiquement une 


lésion du côté droit. » (Docteur 
M. R. Misson, 7 rue Alexandre- 
Taylor, Pau (Basses-Pyrénées.). 


Æ « Le coup de lance porté par le 
centurion fit passer le fer entre 
la cinquième et la sixième côte du 
côté droit, nettement au-dessus de 
la masse du foie. Le coup fut dirigé 
presque horizontalement, soit que 
le centurion ait été à cheval, soit 
qu'il se soit haussé sur un tertre, 
soit simplement qu'il ait donné le 
coup le bras levé, comme le faisait 
un fantassin contre un cavalier 
ou un adversaire placé un peu 
plus haut que lui. En tout cas le 
coup de lance à droite pour 
atteindre le cœur — et c'est ce que 
le centurion devait faire, par ordre, 
pour assurer la mort ou pour 
achever le crucifié — était classique 
dans l'escrime à la lance dans 
les temps anciens, où le côté 
gauche était toujours protégé par 
le bouclier : on évitait le bouclier 
en donnant le coup sur le côté. 
De même que les bourreaux qui 
ont fixé Jésus sur la Croix en 
clouant ses pieds et ses mains 
n'ont pas enfoncé les clous au 
hasard, de même le centurion 
qui, lui aussi, connaissait son 
métier, a-t-il porté le coup de 
lance selon les règles du manie- 
ment de la lance. » (F.-G. Saint- 
Rémy, 8 rue Cujas, Tanger 
(Maroc).) 


M « Le cœur de l’homme est un 
gros muscle qui se trouve aussi 
bien à droite qu'à gauche du ster- 
num quoique sa pointe inférieure 
se développe à gauche là où on 
le sent battre. Les artistes qui 
représentent la plaie du cœur du 
Christ à droite peuvent se fonder 
notamment sur les taches qui se 
trouvent sur le saint Suaire de 
Turin. Cette relique, dont il existe 
des photographies en vraie gran- 
deur, porte l'empreinte de la plaie 
et de larges taches de sang à 
gauche, c'est-à-dire que la bles- 
sure se trouvait à droite : cela est 
logique car le coup de lance, porté 
au bord droit du sternum dans les 
espaces intercostaux, est mortel 
parce qu'il atteint à moins de 
10 cm la paroi mince de l'oreillette 
droite. Le coup devait être connu 
des soldats romains qui combat- 
taient comme la plupart de leurs 
ennemis en se protégeant surtout 
à gauche à l'aide d'un bouclier. 
de tiens ces précisions du livre 
«la Passion de N. S. Jésus-Christ 
selon le chirurgien », par le docteur 
Pierre Barbet, chirurgien de l'hôpi- 
tal Saint-Joseph de Paris, Dillon 
et Cie éditeurs, Issoudun (Indre). » 
(Roger Lambert, ingénieur, route 
de Thiers, Saint-Yorre, Allier.) 


DEMANDES 


N°299. Le savant gentilhomme.— 
Voici la photographie d'un portrait 
peint par Ch. Van Mierevelt, signé, 
daté 1608. Un collectionneur et 
amateur d'art pourrait-il l'identifier? 
(Astrid Hall, Djursholm 2 (Suède). 


Le sage lecteur à la fraise pense- 
t-il déjà : « enfin Malherbe vint ». 


R JOURNEAUX 


PHOTO 


NEW YORK 


TALLEYRAND 


55 FAST, 57% 


STREET 


N-Y 22 


L'ÉDITION PUBLICITAIRE 


la magie du cristal 


duchesse de DINO 


SE Eee re eee 


(0) in DMNNNANNANX 


GALERIE D’EXPOSITION ET MUSÉE 
JO ŸS RUE DE PARADIS - PARIS XE - PRO. 64-30 


MONTREAL + 8355, BOULEVARD SAINT-LAURENT 


Chaque pièce est gravée à la Marque 


S 3 a 
TABLE RECTANGULAIRE DE SALON 80 x 40 
BRONZE DORÉ - DESSUS « FORMICA » NOIR OL ACAJOU 


29-000 F. 


JACQUES FRANCK 


372, RUE SAINT-HONORÉ PARIS-I:r 


(près PLACE VENDOME) 
Documentation sur demande 


importante f 


Ce magnilique service de plalecie, 5 pièces, 


en métal blanc + RUOLZ” bate et sou- 
dure orfèvre d’une SUPER-CHARGE 
d'argent pur (205 grammes) compre- 
nant : 1 plat à poisson de 60 cm.. 1 plat 
à gigot de 45 em... 1 plat ovale de 35 cm., 
1 plat rond de 30 cm., 1 plat rond de 
35 cm. Tous nos Plats sont contrôlés, 
poinçonnés et garantis contre tout vice 
de fabrication PENDANT 25 ANS. 
Pour la sécurité de vos achats, exigez 
sur votre PLATERIE, notre poinçor 
de Maître “CHRYSALIA” (en toutes 
lettres). 

Remboursement immédiat si 


D'une valeur réelle de 94.095 francs 


brique d'orfèvrerie 


tout 
acheteur 


d’une Ménagère de 184 pièces de Fabrication 
nettement Supérieure à ce qui se fait couramment 
dans le commerce et réalisée par ses Ateliers 
presque CENTENAIRES CRÉÉS A PARIS EN 
1868. Orfèvrerie de GRAND LUXE en métal 
blanc “Ruolz” argentée à 464 gr. d'Argent Pur, 
comprenant : 12 cuillers, 12 fourchettes, 12 cuillers 
à café, 1 louche 12 couteaux de table, 12 couteaux 


à dessert, manche orfèvre, lame riche en acier 


massif inoxydable spécialement montée plomb, 
garantis indémanchables, 1 cuiller à ragoût, 12 
couverts à entremets (24 pièces), 12 couverts à 
poisson (24 pièces), 1 service à poisson (2 pièces.) 
12 fourchettes à gâteaux, 1 pelle à tarte, 12 four- 
chettes à huîtres, 12 fourchettes à escargots, 12 
pelles à glace, 1 service à glace (2 pièces), 12 cuillers 
à moka, 1 pince à sucre, 1 service à découper 
(2 pièces), 1 service à hors-d'œuvre (4 pièces) et 
1 service à salade (2 pièces). Toutes nos ména- 
gères sont contrôlées, poinçonnées et garanties 


contre tout vice de fabrication PENDANT 25 ANS. 


satisfaction totale ne vous est pas donnée. 


D'une valeur réelle de 267.650 francs 


LE TOUT POUR SEULEMENT 232.480 FRANCS PAYABLES APRÈS HUIT JOURS D'ESSAI... 


de la façon suivante : 


38.750 fr. à la commande, 38.750 fr. à la réception et 


douze mensualités de 12.915 francs 


Adressez immédiatement votre commande à CHRYSALIA, 31, rue 
des Mathurins, PARIS 8 ANJ.:90-54 et vous recevrez, sans enga- 
gement de votre part, la documentation qui vous est nécessaire pour 
fixer au mieux votre choix (modèles de couverts, choix des cadeaux, 
conditions et modalités de règlements, etc.). Un écrin à tiroirs en 
chêne massif, gainé satin et velours (d'une valeur de 40.000 fr.) est 
off2rt gracieusement aux lecteurs de Connaissance des Arts dont la , 
commande nous sera parvenue avant Noël délai de rigueur. Ce > BL ÉD 


manufacture d'orfévrerie créée à Paris en 1868 


hu. code. 


L'art de choisir 


LES PENDULETTES 


Le choix d'une pendulette, qu’elle soit destinée au bureau d’affaires 
ou à l’appartement, à la chambre à coucher on au boudoir, repose 
sur les qualités mécaniques du mouvement et sur l’agrément de la 
brésentation. À côté des modèles édités par les grandes marques 
classiques, toute une autre gamme, moins nombreuse, s’échelonne 
depuis le travail de l’orfèvrerie-joaillerie jusqu'aux formes dépouillées 


qui sont très souvent consacrées à une technique de haute précision. 


Accrochée au mur ou posée 
avec son chevalet sur une 
table, cette grosse pendulette 
ronde est d'inspiration Empire 
(diam. 11,5 cm; 35 900 F). Elle 
a un mouvement de huit jours 
avec réveil. La présentation en 
métal bronze doré et ciselé et 
le cadran en émail comme 
celui des montres anciennes 
lui donnent le droit de voisiner 
avec des meubles ou des bibe- 
lots réellement anciens. (1) 


La vieille montre de gousset 
a rajeuni et grossi pour devenir 
cette pendulette à anneau, de 
forme schématisée (diam. 9 cm ; 
22 000 F). Son parti pris des 
lignes simples a supprimé les 
chiffres pour des bâtonnets 
très en relief qui lui donnent 
une grande lisibilité. Réveil, 
avec un mouvement de huit 
jours, elle va sur une table de 
chevet ou sur un bureau, où 
elle pose une note dorée. (2) 


Ronde comme une sphère, 
cette grosse montre en métal 
doré, qui rappelle l'oignon, 
est posée sur un socle de cuir 
noir en forme d'anneau (diam. 
7,5 cm; 21 900 francs). Elle est 
équipée d'un mouvement de 
huit jours à réveil. Son verre 
sphérique joue le rôle d’une 
loupe au-dessus d'un cadran 
très classique. Sa simplicité 
lui permet de figurer dans tous 
les styles d'ameublement. (3) 


Le réflecteur d'un phare a 
inspiré sa forme creuse au 
cadran d'une pendulette en 
métal doré (diamètre : 9,5 cm; 
17 500 francs). Les heures sont 
devenues des perles en relief, 
protégées par un gros verre 
biseauté. Elle a un mouvement 
de huit jours à réveil. Sans 
ornement superflu, elle tire 
toute sa personnalité de l'inter- 
prétation du cadran, son méca- 
nisme restant invisible. (4) 


hé. à 


Chaleur et bien-être grâce à COINTREAU. La finesse d’orange naturelle 


du COINTREAU, soutenue par des alcools savamment sélectionit 


l’a fait dénommer, dans les pays de langue anglaise 
‘The well-balanced Liqueur *’ ‘La Liqueur bien équilibrée ”?. 
Savez-vous qu'il est distillé 3 fois, dans des alambics de cuivre rouge, 
ès la recette transmise de père en fil: depuis cinq générations ? 


COINTREAU, présent partout dans le monde, 


ee rm 
LIQUEURS FRANCE 


Tous nos Services sont composés 
à votre choix, puis ensuite 
complétés selon vos besoins 


ROUARD 


Céramique 
œ Verrerie 
5 Orfèvrerie 
é Listes de cadeaux 


de mariage 
DOCUMENTATION SUR DEMANDE 


34, AVENUE DE L'OPÉRA - PARIS 


+ hifrer 


28, RUE DU Fq St-HHONORÉ-PARIS 


LYON MARSEILLE NICE 


LES PENDULETTES (suite) 


L'acier bruni et le cuivre, 
inspirés d'une lanterne de 
fiacre, abritent un tout petit 
réveil de mouvement suisse, 
huit ours, phosphorescent la 
nuit (hauteur 15,5 cm; diam. 
5,5 cm; 58 000 F). La lanterne- 
pendulette, qui peut pivoter 
sur son socle, convient aussi 
bien à une table de chevet qu'à 
un bureau. La fantaisie de sa 
forme s'accorde bien avec sa di- 
mension tout à fait discrète. (5) 


L'heure du monde entier 
peut se lire sans aucun calcul 
sur le cadran extérieur de cette 
pendulette (diamètre 7,5 cm; 
54 000francs). Elle est en même 
temps réveil, mouvement huit 
jours, et phosphorescente la 
nuit. Munie d'un étui de voyage 
en cuir clair, elle convient à 
l'homme d'affaires qui désire 
rester en liaison avec les 
«heures locales» qui sont les 
plus éloignées de lui. (6) 


La lumière naturelle ou 
artificielle est la source d'éner- 
gie qui alimente cette pendu- 
lette qui ne se remonte jamais. 
Une cellule photo-électrique, 
qui emmagasine la lumière, 
entraîne le mouvement d'hor- 
logerie (14x14*9 cm ; 300 000 F 
environ et sur commande). Sa 
présentation classique, en 
palissandre incrusté de motifs 
dorés, laisse peu deviner sa 
technique révolutionnaire. (7) 


Un travail de bijouterie est 
réservé à cette petite pendu- 
lette au mouvement très précis 
de huit jours (5,5*3,2xX7 cm; 
565 000 F). Tout en or guilloché, 
le boîtier est de forme très 
simple qui met en vaieur la 
préciosité du métal. Elle se 
présente dans un écrin de 
maroquin orné au petit fer, qui 
la protège. L'atmosphère élé- 
gante de la chambre où d'un 
boudoir s'impose pour elle. (8) 


(1 et 3) Armorial, 2 rue de Miromesnil; (2) Kirby-Bird et Cie, 5 rue Auber; 
(4) Jean Eté, 70 r du Fg-Saint-Honoré ; (5) Hermès, 24 r du Fg-Saint-Honoré ; 
(6 et 8) Breguet, 28 pl Vendôme; (7) Patek Philippe, 16 pl Vendôme. 


Les modèles présentés et leurs prix — communiqués sous toutes 
réserves — figurent dans cette rubrique à titre d’information. 
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« Maître de la Cruc 


109, 
PARIS 


MAITRES ANCIENS 


12 


‘’Souvenir d'Italie 
panneau décoratif imprimé en couleurs sur toile 
d'après un carton de 
CARZOU 
signé-par l’auteur - tirage limité 


Prochainement, édition à tirage limité de 
‘‘l’'Aquarium'” de Jean Lurçat et de 
‘‘l’Age d'Or’ de Salvador Daki 


COROT 


65, CHAMPS-ÉLYSÉES - PARIS 


BONZANO 


DÉCORATION 


205, Eg St-Honoré - PARIS VIII: - CAR. 22-85 


PUBLICIS 


D ne d'à cr sé ASS dr à DS Ds 
ni l ci 
} L 


Au courant des Arts 


LES EXPOSITIONS A VOIR A PARIS 


Qualité du dessin ‘fran- 
çais de Monet à Matisse 


Connaître l'histoire du 
dessin, c'est connaître 
l’histoire de la peinture 
sous sa forme la plus 
concise et la plus sponta- 
née. Avec deux cent vingt- 
quatre dessins, de Clouet 
à Matisse, en passant 
notamment par N. Poussin, 
Le Lorrain, Watteau, Bou- 
cher, Fragonard, David, 
Ingres, Delacroix, Corot, 
les impressionnistes, les 
fauves, les nabis et les cubistes, l'exposition, à laquelle peu de grands noms 
de l'art français manquent, raconte son histoire pendant cinq siècles. Elle 
introduit dans l'intimité des créations en révélant l'aspect des premières idées 
des peintres. Les dessins exposés témoignent, en outre, de l'intérêt que les 
collectionneurs américains leur portent. Ils proviennent tous, en effet, de 
collections américaines. Mais, s'ils ont été sélectionnés en Amérique, ils 
ont été réunis sur l'initiative, d’une part, de Mme Bouchot-Saupique, conser- 
vatrice des dessins au musée du Louvre, et, d'autre part, de la direction du 
musée Boymans de Rotterdam où, avant de venir en France, l'exposition a 
eu lieu cet été. Dans ce grand ensemble d'œuvres que leurs petites dimensions 
permettent d'embrasser rapidement, on peut faire trois constatations : la diffé- 
rence d'esthétiques est moins sensible que la différence des tempéraments : 
ceux-ci s'apparentent malgré le temps qui les sépare. Enfin, il y a des qualités 
communes à presque tous les artistes français : la mesure, le goût de l'équi- 
libre, une certaine réserve. L'art français est rarement caricatural ou cruel. 
Callot, Daumier, Toulouse-Lautrec seraient des exceptions, si le premier ne 
faisait oublier la caricature par sa vivacité, le second par son amour des volumes 
ronds, le dernier par la souplesse et le caractère allusif de son trait. En ce 
qui concerne les affinités de tempérament, elles apparaissent, par exemple, 
entre Clouet et Ingres qui ont la même vision sèche et distante, Fragonard, 
Delacroix et Daumier qui ont le même goût du mouvement. Cézanne avait 
raison de prendre Poussin pour modèle : pour tous les deux, la ligne n'est 
pas le contour des choses, mais l'endroit où l'ombreetlalumière serencontrent. 
Musée de l'Orangerie, place de la Concorde, du 24 octobre au 2 junvier (entrée 
200 F; Amis du Louvre : demi-tarif). 


NICOLAS POUSSIN : Sainte- Fruit 1648. 


Pour Rodde, les paysages 
sont des vues mouvantes 


Grand Prix Othon Friesz 
en 1952, professeur à l'école 
des Métiers d'art depuis 1957, 
auteur d'une composition 
décorative de huit mètres de 
de long sur deux mètres de 
haut pour un groupe scolaire 
de Vincennes, Michel Rodde, » 20 
HOnNIÉS œuvres Sgen MICHEL RODDE : Paysage rocheux, 1957. 
dans les musées d'Avignon, 
de Poitiers, d'Alger et de 
la ville de Paris, est né dans le Gard en 1913. Il a commencé de peindre assez 
tard, à trente ans. Il fait actuellement sa troisième exposition particulière à 
Paris. Sujets : natures mortes et paysages rocheux du Midi de la France. 
Il y a peu de différence, dans ses paysages, entre les rochers et les maisons, 
celles-ci et les nuages. La végétation et les brisures de la pierre se confondent. 
C'est que, dans sa peinture, les couleurs, les lumières et les formes se conta- 
minent. La clarté d'un premier plan se mêle à celle d'un lointain. Les toits 
rougissent les feuillages qui verdissent les toits. Mais, pour empêcher que 
l'image ne devienne par trop confuse, Rodde met en œuvre trois sortes d'accen- 
tuations : des traits acérés qui strient la surface et introduisent le tranchant 
dans le cotonneux, des contrastes de clairs et de foncés, enfin des angles 
mis en évidence par ces contrastes. Ses tableaux offrent donc une combinaison 
de douceur et de dureté qui les rend comparables à un sommeil coupé de 
réveils en sursaut ou à une musique douce et harmonieuse périodiquement 
interrompue. Sa perspective linéaire présente le même caractère. Au premier 
abord, on la croit classique. Mais on découvre bientôt des erreurs volontaires 
qui déconcertent. C'est ainsi qu'à côté d'une série de maisons bien d'aplomb 
et bien en évidence apparaît, dans un coin dela toile, une maison plus penchée 
que la tour de Pise. Ou bien un fleuve qui descend de la gauche vers la droite 
du tableau remonte brusquement à cet endroit comme si le peintre s'était 
alors élevé sensiblement pour le voir. Prix : entre 50 000 F et 200 000F. Galerie 
Carlier, 36 rue Guénégaud, du 14 novembre au 8 décembre. 
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votre jardin... 
votre détente ! 


Jardiner au Grand’air, 
loin de vos soucis, voilà 
une saine détente ! 


Sans aucune connaissance 
particulière, vous serez assuré 
de réussir vos plantations. 


Mirambeau 


Vous n'avez ou’à suivre les 
bons conseils contenus dans le 
nouveau catalogue Automne 8. 


HEMERAY -AUBERT 


Dans ce magnifique catalogue 
vous trouverez de nombreuses idées 
pour embellir votre jardin et les 
splendides reproductions en cou- 
leurs naturelles des fameux Arbres 
et Arbustes, des Rosiers et des 
fleurs qui ont fait la renommée 
des Grandes Pépinières et Roseraies 


HEMERAY-AUBERT 


GRANDES PÉPINIÈRES ET ROSERAIES 
Découpez ou recopiez ce bon et envoyez-le sanstarder me ; sin 


BON POUR UN CATALOGUE GRATUIT 


one 0" hem ERAY - AU berr 


51, ROUTE D'OLIVET, ORLÉANS 


Nom 


Adresse 


mm 


LIQUEUR 


SYNERGIE 


COMITE 


LÉ mouture 
A HOMOLOGUÉE 


Un verre de Liqueur de France c’est 
la flamme pure de l'alcool exaltée par 
arôme des plantes et des fruits généreux 


1VNOILVN 


DE FRANCE 


es alcools de première qualité, vous offrent les Liqueurs de …. BUVEZ PEU... mais BUVEZ BON 
plantes bénéfiques et des France ! Leur origine entièrement Chaleureuses et stimulantes, sa- Apposé sur leurs bouteilles par les 
ices odorantes, les beaux fruits naturelle est confirmée le à petites gorgées, les bonnes marques, ce timbre vous 


terroir français cueillis dans timbre de garantie que voi 7 Liqueurs de France dispensent à garantit une préparation saine, 
ur pleine maturité, voilà ce que exiger sur chaque bouteille. votre palais, allégresse et saveur. loyale et naturelle 


ulevez le voile de leurs secrets: || vous suffi e FURSANOUONSRRSEUNSNSCNSNNNNUNSSNNENANNENR 
jchure illustrée ‘ Liqueurs de France" p découvrir une merveilleuse 
toire et une quantité de recettes succulentes : glaces, entremets, soufflés, 


cktails, etc. 


buvez peu... buvez bon ! 


IQUEURS*FRANCE 


Cadeau exceptionnel ! 


Par retour, envoyez-moi la prestigieuse brochure 
illustrée ‘’Liqueurs de France ’ avec son recueil de 
recettes succulentes. 


MON NOM re 


Mon adresse 


Découper ce bon. Adresser à : 
LIQUEURS DE FRANCE - 8, rue de l'Isly, PARIS (8°) 
Service C 12 


Joindre 100 francs en timbres 1! 


NOVEMBRE 1958 
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62, Boulevard de Waterloo 


BRUXELLES 


XPOSITION 


ableaux de Maîtres Flamands 


du XV' au XIX' siècle 


(récemment acquis) 


du 22 Novembre au 7 Décembre 


de 10 h. à 19 heures 


, e e e O. 
Champs-Élysées PARIS -. Tél: BAL. 26-85 


- 1er étage - Fermé le matin. 


LES EXPOSITIONS A VOIR A PARIS (suite) 


Les peintures de Chastel : 
vastes aires imaginaires 


A force de finesse, de 
mesure, de délicatesse, 
Chastel atteint paradoxale- 
ment à la puissance. C'est 
ce qui apparaît dans son 
exposition qui comporte 
vingt-cinq toiles sur trois 
thèmes. Le premier thème ‘ 
est celui du tour de cartes : à 
deux D enents uni lonime, CHASTEL : le Tour de cartes, 1957. 

une femme, un jeu de cartes. 

Le second thème est celui du 14 juillet à Toulon : des drapeaux, la mer, des 
danseuses, des musiciens et un marin. Le troisième thème est celui de l'enfant 

sur un cheval de bois. Dans les variations peintes sur ces trois thèmes, Chastel 


k 
y; produit une impression de force sans indiquer les volumes, sans cerner les 
4 contours, sans épaissir sa pâte, sans se servir de couleurs vives, sans 

contrastes violents d'ombres et de lumière. Pourtant, ses tableaux suggèrent 
È l'idée et font ressentir l'impression d'un fort déplacement d'air. I| semble 
L9 


qu'un vent extrêmement rapide est passé sur ses personnages, les a lavés, 
les a usés au point de les réduire à l'état d'êtres lamelliformes. Les objets ont 
subi le même sort que les personnages. Il ne reste plus qu'un grand élan dont 
les tableaux portent les traces : d'immenses lignes qui courent sur toute la 
surface de la toile et se prolongent au delà. On imagine leur rencontre à l'exté- 
rieur du cadre et le tableau s'agrandit jusqu'à ces intersections pratiquement 
invisibles. 

L'imagination arrive d'autant plus facilement à ce résultat que les formes sont 
simplifiées, schématisées au point que l’on confond un mur avec le fauteuil 
placé devant, ce fauteuil avec le personnage qui s'y trouve assis, un drapeau 
avec la mer, la mer avec un marin. De même on ne sait pas bien où commence 
le tableau ni où il finit. C’est pourquoi il paraît envahir tout l'espace qui l'envi- 
ronne et donne, par l'étendue imaginaire qu'il amène à inventer, une impression 
de force et d'éclatement. Roger Chastel est né à Paris en 1897. || a composé 
des cartons de tapisserie pour la manufacture des Gobelins. Il a aussi 
participé aux biennales de Venise et de Sao Paulo. Ses prix : entre 
200 000 F et 1 500 000 F. Villand-Galanis, 127 boulevard Haussmann, du 
débul novembre au 15 décembre. 


PIBILLE CITÉ | | 


350, rue Saint-Honoré 
PARIS OPE. 38-30 


ESS 


Jade blanc (Chine) - fin des me - 


Sculpture de Béothy : 
du rythme arithmétique 


Béothy, comme 
Jacques Villon, appar- 
tient à cette catégorie 
d'artistes novateurs qui 
se sont efforcés de relier 
l'art moderne à une tra- 
dition dont l'origine 
remonte à l'antiquité 
grecque : la tradition des 
proportions. Comme Le 
Corbusier dans son 
ouvrage sur « le Modulor », Matila Ghyka dans son « Nombre d'or », Béothy 
à écrit sur ce sujet. La théorie mathématique qu'il expose dans son livre « la 
Série d'or », il l'applique à ses statues et obtient, par le calcul, des sinuosités 
rigoureuses qu'il combine avec des formes de la géométrie élémentaire 
droites, trapèzes réguliers, cercles. Entre ces deux sortes d'éléments s'établit 
le même contraste qui apparaît, dans les tableaux anciens, entre les lignes 
souples et variées du corps humain et les figures simples, comme le triangle 
ou la ligne brisée qui commandent l'ensemble de la composition. D'autre 
part, si abstraites que soient ses statues, elles n'ont pas perdu tout contact 
avec le monde des objets identifiables. Elles portent souvent des titres qui 


BEOTHY : Couple rythmoplastique en acajou, 1943. 


s'y réfèrent : « l'Oiseau revenant », « Don Quichotte », « Flamme souvenir », 

« Arrière-Pensée d'un hibou ». Ces titres, en évoquant à la fois une idée géné- 

Buste en bronz: CREER rale et un personnage, un animal ou un objet, font des sculptures de Béothy 

du Prince MENCHIKOFF ; 0 des allégories voilées. En outre, comme des surfaces à l'épaisseur très réduite 

exécuté par NE É : Fe et des vides y prennent une large place, elles s'apparentent aux coquillages 

B. C. RASTRELLI NS ESP ET et à tous les volumes creux qui occupent l'espace non par leur masse, mais 
1674-1744 ; = par leur ondulation. 


Théoricien et vice-président du salon des Nouvelles Réalités, Béothy, à 


ORFÈVRERIE ANCIENN E + B ] JO U X l'exception de quelques années entre 1922 et 1931, pratique l'art abstrait depuis 
1919. Il est donc un des pionniers de ce style. Venu à Paris à vingt-huit ans, 


OBJETS DE VIT RINE il est né à Heves, en Hongrie, en 1897. Ses prix : de 300 000 F à 1 200 000 F. 


Galerie Berri Lardy, 4 rue des Beaux-Arts, du 4 novembre au 30 novembre. 


iL7/ 


NOVEMBRE 1958 


SI MON PÈRE AVAIT SU... 


PICASSO, FILLETTE A LA 
CORBEILLE FLEURIE (1905) 


Bien qu'Ambroise Vollard ait exposé 
des toiles de Picasso à Paris dès 1901, 
il faut attendre 1920 pour qu'une œuvre 
du peintre catalan atteigne 500 F en 
Salle des Ventes. Aujourd'hui ses tableaux 
se disputent à coups de millions. 


Seuls les amateurs ayant de très gros 
moyens peuvent encore s'offrir les chefs- 
d'œuvre de : Cézanne, Gauguin, Monet, 
Renoir, Van Gogh, etc. Mais, bien 
conserllé, vous pouvez acquérir les peintres 
d'aujourd'hui qui seront les maîtres 
de demain. 


Jacques YANKEL, né le 14 avril 1901, 
à Paris. Docteur ès siences naturelles. 
Abandonne, en 1951, la science pour la 
peinture. Prix des Amateurs d'Art 1953. 
Hors concours au Prix des Criliques 1954. 
Expositions particulières à Paris, Genève, 
Londres, New-York. Il vient de rentrer 
après un séjour aux Antilles et prépare 
son exposition à la Galerie Romane. 


YANKEL. PALMIERS A LA MARTINIQUE, {47 sur 29 cm) 


GALERIE ROMANET 


L A PEICAURS DÉRIPAICEE: GA LÉ RTE D E PARUS) 


18, AVENUE MATIGNON 


veronese. 


184, boul. Haussmann - WAG. 67-67 - PARIS 


Grande applique décorative cristal et or, décors vert émeraude, 
monture bronze doré, exécutée pour la 
Chambre de Commerce de Calais. 


GALERIE PERSANE 


132, boulevard Haussmann, Paris (8€) 
LAB. 27-39 


Savonnerie Empire - 3 m 80 X 3 m 7O environ 


TAPIS ANCIENS ET MODERNES 


CHINE - ORIENT - AUBUSSON - SAVONNERIE 


LES EXPOSITIONS A VOIR A PARIS (suite) 


Jacobsen : des dessins solide- 
ment construits dans l'espace 


Une grande partie de l'évolution de 
la sculpture contemporaine s'explique 
par les tentatives des sculpteurs pour 
utiliser les vides. Pour Laurens et, 
après lui, Moore, les vides ont autant, 
mais non pas plus, d'importance que 
les pleins. Pour Pevsner et Gabo, qui 
les premiers se sont préoccupés des 
vides, il s'agit surtout de détruire la 
masse et de la remplacer par des 
surfaces d'une épaisseur très réduite. 
Jacobsen, lui, va plus loin et supprime 
presque totalement les surfaces aux- 
quelles il substitue des traits, c'est- 
à-dire des barres de métal plus ou 
moins grosses. Ses sculptures sont 
donc à l’espace profond où elles se 
trouvent ce que le dessin purement graphique est à l'espace plat de la feuille 
blanche. On peut comparer leurs éléments à des nervures introduites dans 
l'atmosphère. Comme ces éléments sont souvent rectilignes, on peut trouver 
aussi qu'elles ressemblent aux échafaudages, aux grues et aux architectures 
tubulaires qui ont, de Fernand Léger à Gruber, sans oublier Vieira da Silva, 
inspiré de nombreux peintres contemporains. Mais, comme Jacobsen intro- 
duit dans ses compositions des courbes qu'il dispose par rapport aux droites 
comme un arc de cercle par rapport à son rayon, et comme d'autre part la 
matière de ses statues est un métal robuste dont les parties les plus déliées 
ne se réduisent jamais à la minceur fragile du fil, on pense à des machines 
aratoires en voyant sa sculpture. 

Il arrive ainsi à suggérer une atmosphère campagnarde : la densité de ia 
terre, le règne végétal et toute une vie de plein air avec de simples morceaux 
de fer qui ne ressemblent que de très loin à des plantes. En cela, il exprime 
bien son tempérament qui l'amène à aimer tout ce qui est rude et proche des 
mystères de la terre. Galerie de France 3 Faubourg-Saint-Honoré, 12 
novembre-fin novembre. 


Géométrie dorée sur les 
reliures : Thérèse Moncey 


Lauréate, en 1950, du 
grand prix de la Reliure fran- 
çaise, Thérèse Moncey, qui 
est l'arrière-petite-fille du 
peintre alsacien Martin Drol- 
ling (1789-1851), est une 
des rares femmes qui pra- 
tiquent la reliure d'art. Ce 
type de reliure a atteint de THÉRÈSE MONCEY : 
nos jours un degré de somp- reliure pour le Taureau blanc, 1958. 
tuosité qu'il n'avait jamais 
connu. D'autre part, il confère aux livres modernes qui, si beaux soient-ils, 
sont reproduits à plusieurs exemplaires, le caractère de l'objet unique. Ce 
sont des pièces uniques qu'expose Thérèse Moncey. Au nombre de quarante, 
elles enrichissent des ouvrages déjà précieux en eux-mêmes puisqu'ils sont 
illustrés par, entre autres, Dunoyer de Segonzac, Derain, Dufy, Coutaud, 
Vuillard, Picasso, Bonnard, Toulouse-Lautrec et Matisse. Si l'illustration 
d'un livre s'inspire du texte, la reliure s'inspire de l'illustration. C'est ce qui 
explique la diversité des reliures exposées. Souvent elles reproduisent non 
pas une image mais, avec les transpositions rendues nécessaires par la diffé- 
rence des techniques, certaines caractéristiques du style de l'illustrateur. 
C'est ainsi que la reliure du « Pantagruel » de Derain, dans son motif central, 
imite les cartes à jouer auxquelles on avait comparé les illustrations. Mais 
il s'y ajoute une symétrie que Derain n'avait pas mise dans ses figurines et 
qui confère à la couverture un aspect hiératique en accord avec la richesse 
de la matière — maroquin du Cap, veau, filets d'or — et le luxe des procédés : 
dorures et mosaïques de cuir. Parfois, comme pour le Taureau blanc illustré 
par Lucien Coutaud, la reliure présente un décor presque abstrait. On peut 
remarquer à ce propos que le style non figuratif, que Thérèse Moncey emploie 
à diverses reprises, convient parfaitement à la fonction de la couverture d'un 
livre qui doit à la fois susciter l'envie de connaître le contenu de l'ouvrage et 
garder son secret. Les décors abstraits font de la reliure une énigme séduisante 
dont le sens réside dans les mots et les images qu'elle dissimule. Prix d'une 
reliure : 250000 F. Librairie Georges Blaizot, 164 Faubourg-Saint- 


Honoré, en novembre. 
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GALERIE PAUL PÉTRIDÈS 


Expert près les Douanes Françaises 


53, rue La Boétie, PARIS-VIIS — BAL. 35-51 


FAVRE » THIERRENS 


Œuvres récentes 


Galerie HERBINET 


8, rue Bonaparte - PARIS-6e - DAN. 47-36 


PEINTURES MODERNES | 


novembre 


GALERIE 
DAVID’ ET GATRINPER 


6, avenue Matignon, PARIS-8° 
BAL. 61-65 


CARZOU 


CES CAPES 


+. il 


DU VENDREDI 14 NOVEMBRE AU 29 NOVEMBRE 1958 


CAMPAGNOLA 


GALERIE PAUL PETRIDES 
53, rue La Boétie — BAL. 35-51 


LIG 
GALERIE Mass EN ru D 


314 TUE Od4int- HOnOte PARIS 


du 17 octobre au 15 novembre VERNISSAGE DU 21 OCTOBRE AU 5 NOVEMBRE 


20 


129, Champs-Élysées - BAL. 41-71 


Aubusson époque Directoire, à caissons 
décor de fleurs sur fond noué 3X 4 


TAPIS D'ORIENT ANCIENS 
AUBUSSON - PETITS POINTS - SAVONNERIES 
COLLECTION PIERRES DURES DE CHINE 
RÉPARATIONS 


ACHATS EXPERTISES 


Fabrique de la Veuve Perrin, à Marseille. XVIII® siècle 


FAIENCES ET PORCELAINES ANCIENNES 


NICOLIER 


Expert près les Douanes Françaises el le Tribunal Civil 


7, quai Voltaire - PARIS 


LES EXPOSITIONS A VOIR A PARIS (suite et fin) 


Sculptures de force 
d'un jeune : Dodeigne 


Prix Émile de Coninck en 1957, membre 
du comité directeur du salon de Mai en 
1958, auteur d'un autel pour une chapelle 
dont les vitraux sont de Manessier et qui 
attire un public important dans les environs 
de Roubaix où elle est édifiée, le sculpteur 
Eugène Dodeigne n'avait encore jamais 
fait d'exposition particulière à Paris. Son 
exposition comporte douze sculptures 
dont plusieurs pèsent plus de mille kilos. 
Fils d'un tailleur de pierre sous les ordres 
duquel il a travaillé pendant dix ans, 
Dodeigne est un des sculpteurs contem- 
porains les plus expérimentés dans la 
taille directe. Ses statues, sculptées pour 
la plupart dans la pierre dure et noire de  : 
Soignies présentent des volumes auxquels 
les ee arrondis et le re D nn : 

ierre de Soignies, 1958. 

figuratif confèrent l'aspect de blocs de 

glace en train de fondre. Compactes et monumentales, ces sculptures ont 
été comparées aux statues de la Grèce archaïque et de l'Égypte. Mais, soucieux 
comme la plupart des sculpteurs contemporains de tirer parti du vide en sta- 
tuaire, Dodeigne n'hésite pas, dans ses dernières œuvres, à trouer la pierre 
de part en part. Ce faisant, il accentue l'impression de fonte donnée par les 
éléments pleins. Aussi, malgré la puissance de leur carrure, ces sculptures 
semblent inviter à les regarder pendant qu'il en est encore temps. Il faut se 
hâter, pense-t-on, car elles vont bientôt disparaître. De là vient leur aspect 
fantomal, nocturne, qu'accentue parfois leur ressemblance avec des têtes de 
hibou. Travaillant en plein air, Dodeigne doit lutter contre toute la lumière 
du plein jour pour arriver à provoquer cette sensation nocturne qui s'accorde 
avec un désir éprouvé aujourd'hui par un grand nombre de peintres et de 
sculpteurs d'avant-garde : faire au hasard, à la spontanéité et, à travers eux, 
à l'instinct et à la part obscure de l'être humain la plus large place, non seu- 
lement dans la création de l'œuvre, mais dans sa contemplation. Ses prix : 
entre 350 000 F et 1 500 000 F. Galerie Claude Bernard, 5-7 rue des Beaux- 
Arts, en novembre. 


Sugai, un primitif japonais 
qui a choisi de vivre de Paris 


Né à Kobé (Japon) en 1921, venu à 
Paris en 1954, Sugai non seulement 
s'est imposé, en quatre ans, comme 
un des meilleurs peintres de la colonie 
japonaise de Paris et comme un des 
artistes les plus en vue de sa génération, 
mais, dans son pays, il exerce une forte 
influence sur la jeune peinture. Une 
des raisons du succès de Sugaï doit 
être cherchée dans l'impression de 
puissance qui se dégage de ses œuvres, 
comme de celles de Soulages ou du 
graveur Pierre Courtin. Comme Soulages, 
Sugaï remplace la ligne par la barre, de 
sorte que le trait devient surface, et il 
emploie de gros pinceaux aussi larges 
que la main. Pour frapper davantage 
l'attention, marquer plus nettement la mémoire, éviter la dispersion propice 
à l'oubli, les formes qu'il inscrit sur les toiles sont en très petit nombre : quatre 
ou cinq au plus. À cette simplicité frappante s'ajoutent la symétrie et le 
contraste. La symétrie en doublant chaque forme l'impose par répétition et 
confère à l'ensemble une assiette stable qui augmente l'impression de 
force. Le contraste, et notamment celui des droites et d'un cercle que l'on 
retrouve dans presque toutes les compositions de Sugaï, met en valeur les 
formes en les opposant, comme certaines couleurs rapprochées paraissent 
plus intenses. Les peintures de Sugaï font penser à des sceaux dont l'empreinte 
doit être facilement reconnaissable, même si le cachet est usé. Le partiel 
effacement de l'empreinte, Sugaï l'indique, car il a l'avantage de marier les 
formes au fond. Constituant un passage des premières au second et inver- 
sement, il assure l'unité de l’image. On a voulu voir de l’anthropomorphisme 
dans l'œuvre de Sugaï. Cet anthropomorphisme n'est pas conscient mais, 
dans beaucoup de ses tableaux, le rond évoque une tête, tandis que les barres 
suggèrent l'idée de bras et de jambes. Ses prix : entre 80 000 F et 600 000 F. 


Galerie Creuzevault, 9 avenue Matignon, du ? au 29 novembre. 


SUGAI: Taiko, 1958. 
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LA PERGOLA 


MEUBLES - TAPIS - TISSUS - SIÈGES 
ÉPOQUE. ET STYLE 


TE 


DE Paso Fe 


Fernand A Ibere 


Ensemblier - décorateur - expert près les tribunaux 
58, rue Pierre-Demours (angle av. Niel) 


PARIS-XVIIE - CARnot 61-78 


PARMENTIER 


JOAILLIER + ORFÈVRE + ANTIQUAIRE 
7, RUE DE LA PAIX, PARIS - TÉL.:RIC 98-77 


PH.ROUTHIER 


SOUPIÈRE EN ARGENT 
RENNES 1780 


ES CHINE ÉPOQUE. WEÏ (386 557 après d.-C.) 
ÉPOQUE TANG (618-290 après J.-C.) 


TEUBLES D'ÉPOQUE... 


Fee ao mo cn 
0e -mm. 


Î 
Ë 
ÿ 


a 
4 


RPPARFAITES 


tEPRODUCTIONS ? 


RENE A 


ARKING 


63, Bd Magenta 


74, Ch. Elysées PARLES 


assuré à notre clientèle 


dans 


notre building Magenta 


On pourrait s’y méprendre en voyant ces magnifiques copies, 
travaillées avec la conscience des artisans d’autrefois, actuellement 
présentées chez Levitan. Elles consolent les amateurs les plus 
exigeants de la rareté et du prix des pièces anciennes et permettent 
de composer ou de compléter un ensemble de style. 


En outre, le service Décoration Levitan leur épargnera tout souci 
d'installation et, à la joie de posséder des meubles prestigieux 
s’ajoutera celle de bénéficier de multiples avantages dont les plus 
longs crédits et la reprise en compte des anciens meubles. 


Très belle copie de la commode Louis XVI présentée dans la 
chambre de Marie-Antoinette au Petit Trianon - Acajou de 
Cuba, rehaussé de bronzes ciselés. 


Documentation gratuite n° 99 sur demande. 


me 
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COLLECTION CONNAISSANCE DES ARTS 


LE XVII SIÈCLE FRANÇAIS 


Apollon servi par les nymphes (détail), Girardon, 1666. 


L’éclat du règne de Louis XIV a 
longtemps empêché de saisir la véri- 
table physionomie du siècle dont il 
fut l’aboutissement et l’apothéose. 

On comprend mieux la vraie figure 
d’un siècle bouillonnant d’inventions 
et de forces en redécouvrant les styles 
de ses premières années. La vogue des 
lignes droites, le goût d’un mobilier 
tirant ses effets de matériaux 
nouveaux, des bois de pays et des 
premiers tissus sortis des nouvelles 
manufactures françaises marquent le 
rejet des influences renaissantes, à 
partir duquel va apparaître le classi- 
cisme français. 

Connaissance des Arts, fidèle à son 
dessein de montrer autant les grands 
motifs ornementaux et les thèmes 
généralement en faveur que les réali- 
sations exceptionnelles, présente un 
panorama par l’image de ce siècle 
qui se prolonge jusqu’à la fin du règne 
de Louis XIV et qui a vu l’établis- 
sement d’un vocabulaire ornemental 
typiquement français en même temps 
que Ja naissance d’un art de vie, 


témoin d’un nouvel ordre universel. 


. 
s L 
SE RATE % 


en souscrivant un abonnement cadeau d'un an à Conn 1 
ou à Réalités d'un montant respectif de 7450 F et T8 

et en commandant Le Xvil: siècle français ou Le xiX° siècle a RER 
français d'une valeur commerciale de 4950F PAU 


pour la somme globale de 8 450 F (abonnement Connaissance des Arts) 
ou 8 950 F (abonnement Réalités) et aux seules conditions : 


« que l'abonnement souscrit soit un abonnement nouveau et non un réabonnement. 


* que vous utilisiez un bulletin du modèle ci-dessous et l'adressiez, accompagné de votre versement : si 
+ vous habitez la France ou l'Union française, directement à notre siège, 13, rue Saint-Georges, Paris (9), 
sans passer par aucun intermédiaire, sauf celui des représentants, porteurs d'une carte de notre maison; 
si vous habitez l'étranger, à l'agence de votre pays dont l'adresse figure au générique de la revue. 


»" que vous renonciez à l'obtention de toute prime ou cadeau de fin d'année pour ce même abonnement. 


Veuillez enregistrer un abonnement cadeau d’un an L'album « Le XVIIe siècle français »* [__] 
à [__] Connaissance des Arts ou à [__] Réalités « Le XIX° siècle français »* [__] 

AES VIE AM Re ne te Det a E est à adresser en port dû 

4 AUFÉSSO RE names ana ctes ou doc ne Dee bien piassa sean 00 eee Ne lee 
| ae rente cd ee DE AT ST TON 
: SONSCHÉOUIHANSRIIS DAL Miro res meacs sceau essai eee ATTeSSE Cane er eee 22 
4 abonnéta Connaissance des Arts SOUS le N°0 en ec -nerrere - 

* NT - sono ete soc noncdnéo de no oo eo 0e acc borde o onto RP 0 
La NES notes Ron 2 ed een CO EL OP En A Un 0 noie Dépt... Free Re Rene 


Album « Le XVIIe siècle » ou « Le XIX° siècle) 
plus abonnement d'un an à Connaissance des Arts* 
France et Union Française 8450 F| Étranger 8 950 F 


Règlement comptant par : 


Album « Le XVII siècle » ou « Le XIX® siècle » chèque bancaire à 
plus abonnement d'un an à Réalités* Mandat l'ordre de EE 

France et Union Française 8950 F |__| Étranger 9450 F [__] > Connaissance 
c.c.p. 10031.90 Paris HR INLE _ 


Ces tarifs ne comprennent pas pour l'abonnement les frais d'expédition par voie 
recommandée ou aérienne, pour l'album les frais de port. 


* Marquer d'une croix la revue et l'album choisis. 


Collection Connaissance des Arts 


Veuillez adresser l'ouvrage : Veuillez adresser l'ouvrage : Veuillez adresser l'ouvrage : 
« Le XVII siècle français » « Le XIX° siècle français » « Le XVIIe siècle français » 
(premier volume de la collection) (deuxième volume de la collection) (troisième volume de la collection) 
À M nee D te 1 nada À MR una nee sou sement à Marraes same een ce cmmpne- chose desc: 
AUFOSSO 187 crea RU mes ueyreturs INT tonte 0 ob dora de noaonndn AGTESSO RS race do en Ce 
VIe erreur caen ess VA PSone 0 me no 0 uno cb Mile rersese mes eue once 
DÉPÉRME E etiseate aan DÉS ere acorcrietee ce BTE sucre tcutiammecoodaouvoocoseecsa0oo 
1 volume : 4500 F 1 volume : 4950 F 1 volume : 4950 F 
Frais d'expédition en recommandé: 350 F Frais d'expédition en recommandé: 350 F Frais d'expédition en recommandé: 350 F 
règlement par chèque bancaire règlement par chèque bancaire règlement par chèque bancaire 
mandat mandat mandat 
c.c.p. 10031.90 Paris c.c.p. 10031.90 Paris c.c.p. 10031.90 Paris 
à l'ordre de Connaissance des Arts. à l'ordre de Connaissance des Arts. à l'ordre de Connaissance des Arts 


La parution de l'album est prévue pour le 1° novembre 1958; les livraisons seront effectuées dans l'ordre d'arrivée des commandes. 


25 


NOVEMBRE 1958 


PENDULES ANCIENNES 
Jean-Baptiste 


Diette 


VENTE ACHAT 
RESTAURATION 


7, rue St-Anastase 
PARIS-3e TURbigo 45-71 


Ouvert tous les jours de 14 h à 18 h 30 
Fermé le Dimanche 


« Les créations 
de style 


en rotin » 


SOCIÉTÉ INDUSTRIELLE 
du ROTIN 


33, rue des Francs-Bourgeois - PARIS — TUR. 09-94 


Jacques THEVENET 


du 7 au 30 novembre 1958 


GALERIE 


DES 


CAPUCINES 


b SAMARITAINEde LUXE 


27, bd des Capucines 


OPE. 83-21 


Le salon de Montquin 


kamer 


paris-cannes 


90, bd raspail 
paris - bab. 00-97 


art néègre 
0 c é a n ie 
archéologie 


EMER 


Soudan français 
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RUE DE BEAUNE 
PARIS | VIIe 


au 5, « CHEZ SWANN » 
au 24, MARGUERITE FONDEUR 


MEUBLES SIGNÉS 
DU XVII: SIÈCLE 
CHÉRUBINS 
GLACES 
ET BOIS DORÉS 


EMER 


3 nouveautés 


CARPACCIO 


' e 
Tissus de CFInN 
pour sièges 
DIRECTOIRE - EMPIRE -RESTAURATION 
Moderne 


Fabriqués depuis ISI12 par 


Société LE CRIN 


81, boulevard Beaumarchais 


PARIS (IIIe) ARChives 03-61 


3, Place des Pyramides 
Paris-1er 


AE PLANCHAIS 


du 8 au 22 novembre 


NOVEMBR 1958 


engage, 
sur chacune 
de ses 
bouteilles, 
 Salignac | plus d’un siècle 
| rs de 
1 à ve Salianace Î x 
coenAc j réputation 
/ 
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pensez aux étrennes 


deux cadeaux prestigieux 
deux nouveautés... 


RENE HÉVGSE 


Ë L 
à 
À 
ë 


L'ART ET L'HOMME 


3 VOLUMES DANS LA ‘‘ COLLECTION IN-QUARTO 


sous la direction de René Huyghe, professeur au Collège 
de France, Conservateur en chef honoraire au Musée du 
Louvre. 


Une histoire de l'Art qui est en même temps une 

histoire de la Pensée et de la Civilisation. 

Tome | : 368 pages, 1 000 illustrations, 16 hors-texte en cou- 
ER leurs. Tome Il : 464 pages, plus de | 000 illustrations, 20 hors- 

| . texte en couleurs. Tome III : à paraître en 1959. 
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mosour RP LAROUSSE DE LA MUSIQUE 


111! 


sous la direction de Norbert Dufourcq, professeur d'histoire 
de la Musique au Conservatoire national supérieur de 
Musique, président de la Société française de Musico- 
logie, avec la collaboration de 140 spécialistes. 


Dictionnaire encyclopédique en deux volumes, par 
le texte, par l'image, par le disque. 

| 270 pages, | 100 illustrations en noir, 48 planches hors texte 
dont 24 en couleurs. 

L'ouvrage peut être livré avec un disque encarté dans chaque 
volume : ‘‘ instruments ‘’ dans le Tome | ; ‘‘ définitions tech- 
niques ” dans le Tome II. 

Un Coffret complémentaire de même présentation que les 
volumes contient 8 disques d'illustration sonore groupant 
30 exemples des formes musicales dont 22 sont inédits en 
discographie. 


FACILITÉS DE PAIEMENT 


RENSEIGNEMENTS ET VENTE CHEZ TOUS LES LIBRAIRES 
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COLLECTION RÉALITÉS 


LES MERVEILLES 


EMEOUVRE 


Poseidon brandissant le trident (délail), bronze, IIe siècle av. J.-C. 


Après « Les Merveilles du Morde », où 
se trouvent rassemblées les merveilles de la 
nature et celles créées de la main de l’homme, 
la collection REALITES présente son second 
ouvrage « Les Merveilles du Louvre » qui lui 
donne une suite toute naturelle. 


Le Louvre est le musée le plus riche du 
monde. Ses collections couvrent tout le monue 
occidental ancien, de la mer Rouge à l’Atlan- 
tique, et ce qu'elles couvrent dans l'espace, 
elles le couvrent également dans le temps 
depuis les origines jusqu'à nos jours, de la 
préhistoire à l'impressionnisme. 


« Les Merveilles du Louvre » ce doit donc 
être l’anthologie des formes les plus parfaites 
produites par l'homme de l'Occident depuis 
des millénaires. 


Ce livre cherche à constituer pour le spec- 
tateur une grande aventure usuelle. Pour ani- 
mer cette aventure, on a voulu réunir tous 
les modes d'expression très différents, pein- 
ture, sculpture, objet d'art, de chacune des 
époques pour en rendre l'inspiration pro- 
fonde. 


Ce livre apporte la révélation de la richesse 
et de la var été des collections du musée du 
Louvre. C'est la première fois qu'ün ouvrage 
tentant de donner un panorama d'ensemble 
des chefs-d'œuvre du Eouvre a été publié. 


Pour cette tâche immense, nous avons 
séparé le livre en deux parties distinctes, 
chacune d'elles formant un tout complet. 


La première partie est consacrée aux 
œuvres des différentes civilisations qui, du 
1V® millénaire avant J.-C. à l'an 1500 de notre 
ère, ont formé l'origine de ce que nous appe- 
lons aujourd'hui la civilisation occidentale. 
La seconde partie complète ce panorama en 
montrant les œuvres recueillies par le musée 
du Louvre depuis la Renaissance jusqu'à nos 
jours. 


L'ouvrage vient à son heure :; il se place 
dans les multiples possibilités du musée, à 
la lumière des découvertes récentes, dans la 
remise en question perpétuelle des origines 
du monde civilisé, des querelles esthétiques 
et dans les tentatives de plus en plus actives 
de la découverte de l’homme. 


e ère : 


— les premières formes de la civilisation 
_ occidentale Sumer, l'Egypte, l’Egée : IV° 
av: J.-C: à 1580 av. J.-C : … 

— de l'apogée égyptienne à la naissance du 
_ monde grec : 1580-700 av. J.-C. 


4 La Mésopotamie, le Nouvel Empire, l’Assy- 
ne. 


— du monde grec à la fin du monde romain : 
700 av. J.-C. au IV° s. 


— le monde chrétien de la chute de Rome 
à la renaissance carolingienne : 450-950. 


_— des origines du monde romain à l’apo- 
théose gothique : 950-1350. 


— la fin du moyen âge et l'aube de la 
Renaissance : 1350-1500. 


Dans chacune des étapes de l'histoire de 
l’art, les formes, tantôt par contraste, tantôt 
par analogie, se répondent et se mettent en 
valeur mutuellement et donnent au livre son 
mouvement. La photographie permet égale- 
ment de confronter des objets d'échelle tout 
à fait différente, afin de retrouver le même 
esprit qui les anime. 


Les légendes de chacune d'elles ont été 
établies avec les conseils des conservateurs 
de chaque département dont elles dépendent. 


Ce magnifique album 25X32 relié pleine 
toile et présenté sous jaquette pelliculée 
comporte 352 pages sur papier Afnor VII — 
160 grammes — 60 hors-texte en quadri- 
chromie et de nombreuses photos en hélio- 
gravure. 


Mieux qu'un livre 


la révélation du musée du Louvre 
et du véritable langage de ses 
« merveilles ». 


* millénaire avant J.-C. à l'an 1500 


m Soit, mieux encore, en profitant de l'avantage exceptionnel réservé par 


« Réalités » aux abonnés de « Connaissance des Arts » 


de souscrire un abonnement à « Connaissance 
des Arts » (7 450 F) 


de souscrire un abonnement à « Réalités » 
(7 900 F) 
et ou et 
de commander « Les Merveilles du Louvre » 
(t. 1) (6 850 F) 


de commander « Les Merveilles du Louvre » 
(t. 1) (6850 F) 


pour la somme globale de 9 950 F. pour la somme globale de 9 450 F. 


aux seules conditions 

@ que l'abonnement souscrit soit un abonnement nouveau et non un réabonnement ; 

@ que vous utilisiez un bulletin du modèle ci-dessous et l'adressiez, accompagné de votre versement : 
Si vous habitez la France ou l'Union française, directement à notre siège, 13, rue Saint-Georges, 
Paris (9°), sans passer par aucun intermédiaire, sauf celui des représentants porteurs d'une carte 
de notre maison; 


ES 


Si vous habitez l’étranger, à l'agence de votre pays, 
figure au générique de la revue. 


dont l’adresse 


@ que vous renonciez à l'obtention de toute prime ou cadeau de fin d'année pour ce même abonnement. 


VEUILLEZ ENREGISTRER UN ABONNEMENT CADEAU L'ALBUM 


D'UN AN «LES MERVEILLES DU LOUVRE » (t. 1.) 
à [ ] Réalités ou à [_] Connaissance des Arts EST A ADRESSER EN PORT DU 
ANR AE Le OA D A don DE Pain 
ACTES SC re cad Ne EC an Monnet et CO EE 
Ne Du a ct eine 
/ AGTICS SR Re Ter 
SsOusch oUMtiansmis paMEEt ee ere coeur 
abonné à Connaissance des Arts où à Réalités sous le 
NP te da a TT dual Join Ville ............,..........,....... 
ATITESS au es man M delete der 
VAT 2 ete RS pere Loto 0 OO UT Oe Départ um ee coton ee 


ALBUM LES MERVEILLES DU LOUVRE 
PLUS UN ABONNEMENT D'UN AN A REALITES 


France et Union française : 9 950 F [] Etranger 10 450 F [rl 


Album Les Merveilles du Louvre 
plus abonnement d'un an à Connaissance des Arts 


France et Union française : 9 450F [ei Etranger 9 950 F (] 


règlement comptant par 


à l'ordre [a 
mandat < de FA 
| Réalités | | 


x n | 
chèque bancaire | 


Ces tarifs ne comprennent pas, pour l'abonnement, les 
frais d'expédition par voie recommandée ou aérienne, 


FC.p. .58 Pari 
pour l'album, les frais de port. Ge HS sie 


* marquer d'une croix la revue choisie. 
La parution de l'album est prévue pour le 1°" décembre 1958 ; les livraisons des albums seron ieffectuées 
dans l'ordre d'arrivée des commandes. 
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Lit. 33-10 


63, rue du Bac - 


Anciennes 
Œapis 
d Orient 


Savonnerie et Aubusson 


Maison Chevalier 


Georges Chevalier 
Expert près La Cour d'Appel et 
le Œribunal civil de Paris 
Magasin de vente, 12, Rue N. D. des Champs 
Gestauration - Uettopage 
Garde - Entretien 


64, Bd de la Mission Marchand 
Courbevoie - DEF. 26-01-2-3 


LES PLUS GRANDS ATELIERS EXISTANTS 


ner 

PR I = 

fi HP ë PP LL Lt 
FN NS 


5, rue d’Arcole 


(Près Notre-Dame) 


PARIS (IV:) 


ODÉON 73-27 


ANTIQUITÉS 
DÉCORATION 
CAD EAUX 


Service cocktail et 
whisky métal doré 
inaltérable poli inté- 
rieur sablé 
Le shaker 6 500 - Les 
gobelets 800-1 100 et 
INOBONE 
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POUR LES MAISONS HEUREUSE 


XX 


Voici des fleurs, 
des feuilles 
et des branches: 


© 
© 
a 
2 
< 
° 
£ 
© 
< 
a 
2 
o 
Li 
m 
[= 
> 
CL 


Tissu d'ameublement SATIN lourd, fond blanc 
imprimé couleur : 


‘les coquelicots” en 130 
le mètre : 2500 fr 


les plumes” en 130 
le mètre : 2700 fr 


X 
A LA VILLE DU PUY 


36, Rue Tronchet (Angle rue Auber) 


PARIS VIITe 


Les cadeaux 


MICHEL PERRIER 


154, Fe-Saint-Honoré - PARIS-8e 


Pendule bronze et marbre, 
époque Restauration 


AIR DE CHASSE 


Cadeaux et Bibelots 
de Chasse et de Campagne 


8, RUE DES SAINTS-PÈRES 


Listes de mariage 
PARIS-7e LIT. 65-68 


ROBES 
TAILLEURS 
MANTEAUX 


LES IDÉES NOUVELLES 


31, tue Tronchet, PARIS ANJou 56-76 


Habillent la femme élégante à des prix raisonnables 


Prêt à porter : Une sélection de modèles. 
Du sur mesure : Par des professionnels compétents. 
Dans des tissus de grandes maisons. 


La ligne M 


créée par MARIO 


BEAUX MEUBLES CHARLES X 
et NAPOLÉON III, Salons crapaud 
et anglais, sélections d'opalines 


(130, Fg.-Saint-Honoré) 
CRINOLINE 


31, bd Raspail Paris-7° BAB.15-83 
Abat-jour et lampes inédites 


l'animateur des 
COIFFEURS INSPIRÉS 
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JL Drink 
le la femme 


élégante 


chweppes 


PINDIAN TONIC 


Barr. v.2.4 
Ra, pd 


$°4 


DÉLICIEUSE BOISSON PETILLANTE, SE SERT NATURE OÙ AVEC UNE 
TRANCHE DE CITRON, NE PREDISPOSE PAS A L'EMBONPOINT. 
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LA COLLECTION 


conçue et réalisée en étroite collaboration 
entre la Société Phonographique Philips 
et la revue Réalités, a pour but de per- 
mettre aux discophiles de se constituer 
une discothèque exceptionnelle par la 
qualité de l'interprétation, de l'enregis- 
trement et de la présentation. 


PES deux disques édités chaque mois 
(l'un de musique classique, l'autre de 
variétés) existent uniquement sous cette 
présentation au catalogue de la Société 
Phonographique Philips. Ils sont vendus 
séparément, sous album, numérotés. 


RAPPEL 
DES TROIS DERNIÈRES SÉLECTIONS 


Juillet : 


Grieg et Schumann 


Deux concertos, par Hans Does 
10 


Ambiance américaine : 
Une heure avec Garner, Miller et autres. V 10 


Septembre : 


Mozart 
Ultime message : le Requiem. (er. ff] 


Spirituals et gospels : 
Mahalia Jackson et le Norman Luboff Choir. 


Vati 
Octobre : 
Berlioz 
La Symphonie fantastique. GAT2 


Les mauvais garçons : 
Sensationnel panorama du truand 1958, V 12 


PHILIPS 


EN VENTE 
EXCLUSIVEMENT 


CHEZ LES DISQUAIRES 


RÉALITÉS CHOIS 


CLASSIQUES 


Le quatuor de Budapest au service de 
Ravel et Debussy 


COLLECTION PHILIPS RÉALITÉS C 13 


Pendant déjà plus de vingt années d’acti- 
vité, dans son actuelle formation, le quatuor 
de Budapest s’est imposé comme un des 
meilleurs ensembles internationaux. Il nous 
offre aujourd’hui une interprétation d’une 
intense musicalité des quatuors de Debussy 
et de Ravel. Composées à neuf ans d’inter- 
valle, ces deux partitions représentent un 
des plus beaux aspects de la musique de 
chambre française. 

A l’époque de son quatuor, Claude 
Debussy est âgé de trente et un ans ; il est 
mêlé intimement à la vie artistique pari- 
sienne et fait figure de révolutionnaire. Ce 
révolutionnaire compose alors les premières 
mesures de Pelléas et Mélisande. Parmi 
les jugements qui ont accueilli le quatuor 
de Debussy, citons celui de Paul Dukas 
qui, un des premiers, a compris le génie 
musical de Debussy. Il écrit : « M. Debussy 
— l’un des artistes les plus richement doués 
et les plus originaux de la nouvelle géné- 
ration musicale — se complaît particuliè- 
rement aux successions d'accords étoffés, 
aux dissonances sans crudités, plus harmo- 
nieuses en leurs complications que les 
consonances mêmes ; sa mélodie y marche 
comme sur un tapis somptueux et savam- 
ment orné, aux couleurs étranges, d’où 
seraient bannis tous les tons criards et 
discordants. » 

Quelques années plus tard, à son tour, 
Claude Debussy a reconnu les beautés du 
Quatuor en fa du jeune Ravel ; ce dernier, 
candidat malheureux au concours de Rome, 
après avoir envoyé la partition à son aîné, 
recevait cette réponse : « Au nom des 
dieux de la musique et au mien, ne touchez 
à rien de ce que vous avez écrit de votre 
quatuor.» Cette phrase suffirait à tracer 
le trait d'union entre les quatuors de Debussy 
et de Ravel, deux grandes pages qui portent 
bien la signature de leur auteur mais appar- 
tiennent cependant à la même famille 
musicale. 

Avec un sens musical infaillible, un art 
consommé et une étonnante science 
technique, le quatuor de Budapest nous 
livre dans son intégralité les splendeurs 
sonores et le pouvoir expressif des deux 
œuvres. Leur enregistrement a bénéficié en 
outre d’une prise de son et d’une gravure 
d’une exceptionnelle qualité. Ajoutons que 
ce disque magnifique est accompagné d’une 
plaquette à la riche illustration et aux 
commentaires détaillés. 


LES DEUX DISQUES DU MOIS 
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Dufy : Orchestre et piano (fragment) dessin à l'encre de Chine. 


VARIÉTÉS 


Le jazz classique, le jazz moderne ou 
la voix du jazz 


COLLECTION PHicrps RÉALITÉS V 13 


La prodigieuse variété des différents 
visages du jazz prouve la vitalité et la 
puissance d’invention de ce genre musical 
qui n’a guère plus de cinquante ans d’âge. 
Le présent enregistrement, intitulé préci- 
sément Aspects du jazz, démontre d’une 
manière éclatante les richesses de ces deux 
formes de jazz, autour desquelles se sont 
cristallisés les enthousiasmes des « fans » 
jazz «classique » ou jazz « moderne ». 

Le premier est ici magnifiquement repré- 
senté grâce à l’enregistrement tout à fait 
exceptionnel d’une émission de télévision 
the Sound of jazz qui a réuni, le 
8 décembre 1957, devant les cameras de la 
CBS Télévision des solistes tels que Red 
Allen, Rex Stewart, Pee Wee Russel, Cole- 
man Hawkins, Count Basie, Lester Young, 
Roy Eldridge, Dickie Wells. 

La seconde face de ce disque est consacrée 
à ce jazz moderne qui, depuis sa première 
apparition sous le nom de be-bop au 
Minton’s de Harlem, a nourri tant de 
controverses. Les plus grands musiciens 
de jazz se sont engagés dans cette polé- 
mique et si Louis Armstrong déclarait 
simplement : «Le be-bop est une façon 
facile de s’en sortir. c’est du tape à l’œil. 
Ça ne vient pas du cœur comme vient du 
cœur la vraie musique », Count Basie lui 
répondait : le bop... « c'était ce qui pouvait 
arriver de mieux parce que tout doit évoluer. 
Ces types ont quelque chose dans le crâne. 
Ce doit être formidable d’être un pionnier 
CLICIES ACCRU SONT 

Les tendances les plus actuelles du jazz 
sont représentées ici par l’ensemble de 
percussion d’Art Blakey et les célèbres 
Jazz Messengers ; ceux-ci nous montrent 
toutes les ressources d’un art qui, tout en 
conservant le contact avec les origines et 
l’essence même du jazz, ne craint pas de 
prospecter audacieusement de nouveaux 
domaines. 

Réunies sur le même disque, ces quelques 
plages qui relèvent de plusieurs styles de 
jazz constituent un document précieux 
pour les initiés. et pour les autres. 

Devant des enregistrements d’une telle 
qualité, la «querelle des anciens et des 
modernes » devient sans objet ; il ne reste 
plus qu’une voix, celle du jazz. 

Un texte fourni sur l’évolution du jazz 
et les interprètes, des photographies souvent 
inattendues complètent ce merveilleux enre- 
gistrement. 
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VENISE 


VERRERIES  VÉNITIENNES 
(MURANO) 


MEUBLES FLORENTINS 
IMPORTATION DIRECTE 


EXPOSITION - VENTE 


28, rue de Châteaudun 
PARIS-9e 


TRU. 61-95 


Canapé-lit 
élégant et 
confortabie 

La literie ( 120 
0H I40 ) 
faite à l’intérieur 


reste 


i (j Vo 
* h Vi . 


AU TEMPS DES ROIS 


80; RUE DE RENNES, PARIS 6° — BABylone 19-92 
MEUBLES ANCIENS — CADEAUX — TISSUS LUMINAIRES 


Rare tapis de soie époque 


TAO-KOUANG 


TAPIS DE CHINE 
ET D'ORIENT 
sélectionnés par 


Pierre 


TREMOULET 


Expert près la Cour d'Appel, 
le Tribunal Civil et les Domaines 


Malesherbes 
68-32 


66, boulevard 
L AB. 
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TABLEAUX ET DESSINS DE MAITRES DU DIX-HUITIÈME SIECLE 


CAILLEU X 


120 RUE DU FAUBOURG-SAINT-HONORÉ 


LE BAUBE 


HUILIERS ANCIENS 
PETITS SUJETS 
MONTÉS EN LAMPES 
LUSTRES ANCIENS 
TRAVAUX SPÉCIAUX 
ABAT-JOUR 


Fa [rue des Filles-du-Calvaire 
PARIS ARC. 32-09 


Bureau de Monsieur 


Murs rubis foncé. Les 


A rideaux de côte de cheval, 


blancs, avec incrustalion de 


N percale glacée rubis foncé, 


accompagnent en 


contrasle les 


DELPHINE 


2, rue de Phalsbourg, 


CHABAULT 


PARIS-17e MAC. 35-84 


murs. 


Mne LEPLAT 40, rue du Docteur-V.-Leplat WATTRELOS (Nord) 


MONTPELLIER. M'ie DUPRÉ, 21. rue du Carré-du-R 


QUNE FENÊTRE OUVERTE SUR PARIS », c'est 
un trompe-l’œil en toile imprimée, très colorée, 
d'un effet décoratif exceptionnel, pouvant 
aller dans toutes les pièces, 150x130—12 000. 


cJean Gnoss 


MEUBLES-DECORATIONS-CADEAUX 


225, avenue de Neuilly 
NEUILLY MAI. 48-54 


i 


MAURICE KOTLER TO RUFENLA SRB O:EXTNE RPSAMRUIS 


vison de mutation brun naturel AUTUMN HAZEI EMBA* 


*marque déposée I TION I 3REE E ù ) L sac—He es chapeau —Christie restaurant—1] Orange : V ia TO 
1 \ REEDERS ASSOCIATION à 
rq po MUTA ) MINK I t 
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LAMPADAIRES 
APPLIQUES 
LUSTRES 
LAMPES 
ÉTAGÈRES 
PORTE-REVUES 
. TABLES BASSES 
| ET ROULANTES 
PETITS MEUBLES 
ETC, 


Styles Regency, 
Empire, Directoire 
et Moderne. 


Bar roulant acajou verni plastifié et cuivre verni or : CRÉATIONS 
5 x 0,40 haut : 0,67. Cave 4 bouteilles. 
ete télescopique acajou et bronze. 


Catalogue et liste des dépositaires sur demande. 
Salle d'exposition 


ÉTS M. LOKIEC & C'" 


38, rue de la Folie-Méricourt PARIS-XI° 
ROQ. 65-71 M° Oberkampf LUMINAIRES 


«Le Décor en Sucre» 
MARGUERITE 


LAPIERRE 


rue de l'Arcade 
PARIS. ANdou 22-97 


Tous les jours de 14 à 18 heures 


Manteau 
d'Ocelot 


b, av, Victor-Hugo 
KLEber 70-61 


Export. free of taxe 
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26, place des Vosges, PARIS-III® — TURbigo 28-57 


OISEAUX, FLEURS et JARDINS | 


— Tous les jours, sauf lundi, de 11 H à 13 H et de 14 H 30 à 19 H 30 — 


GALERIE JANETTE OSTIER 


DU JAPON 


EXPOSITION DU 5 Novembre au 10 Décembre 


STIEBEL 


30, rue de Seine - DAN. 46-70 
présente 


GUERRIER 1958 


Cette exposition revét un caractère exceptionnel, 
avec 7 toiles de 2m. x 3 m., et une vingtaine de 
formats usuels. C’est une véritable « somme » de 
l’œuvre de GUERRIER, sur le thème de la Provence. 


GALERIE 93 


93, rue du Faubourg-Saint-Honoré - PARIS-VIIIe 


TABLEAUX MODERNES 


DU 10 AU 31 OCTOBRE 1958 : 


PIERRE CADIOU 
En permanence : 
J. BLANC BLENY 
V. CALOUTSIS 


MANTRA 
V. ROUX 


MEUBLES — SIÈGES — RIDEAUX 


DÉCORATION D'INTÉRIEURS 


Romerd Albere 


TÉLÉPHONE 
SABLONS 94-48 


G'RRUEDESTEUISSIÈRS 
NEUILLY-SUR-SEINE 


Le 
ke cn a 


TT 
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Du plaisir d'offrir. 


oise se a gén 
RUE 


À Papproche des fêtes de fin d’année 
dans la perspective d’un geste de qualité, vous offrirez à vos parents 
et à vos amis, suivant leurs goûts et leur âge, un abonnement à Réalités, 
à Connaissance des Arts, à TOP Réalités Jeunesse (nouvelle formule de Benjamin), 


à Entreprise et vous bénéficierez d’un merveilleux cadeau. 


… À celui de recevoir 


ill 
ill 


je 


LÉ Ne 
* & à - a 2 s 


4 
LE 
Le 


SIVINVES 31231S .HHiAX 31 
SIVINVAI 312315 .XIX 31 


Notre Service Abonnements 
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En couverture du 
numéro de Noël, 
un ange musicien 
de Carpaccio, 
détail de la « Pré- 
sentation au 
Temple », annon- 
cera une thèse 
sur l'interpréta- 
tion d'un sujet 
« engagé » en 
peinture : les ins- 
truments de 
musique. Plu- 
6 sieurs collections 
 S'ouvriront pour la première fois : M. Stoclet, 
‘de Bruxelles, montrera ses plus beaux 
objets de haute époque chrétienne, 
M. Arturo Lopez-Wilshaw, son cabinet des 
gemmes Renaissance et M. Paul Cailleux 
ses plus précieuses sculptures en terre 
Quite, qui révèlent une force inconnue 
Chez les sculpteurs du XVIIIe siècle. Trois 
grandes demeures : en Angleterre, un 
Château du XVIIe, pénétré d'influence fran- 
çaise; à Neuilly, une villa palladienne et la 
maison, sous toutes ses coutures, d'un grand 
décorateur parisien. En plus des rubriques 
et des informations habituelles sera publié 
le dictionnaire complet illustré de la soierie 
française. Enfin une enquête menée auprès 
des plus éminents architectes permettra 
de bâtir la maison individuelle telle qu'ils 
la conçoivent, après la grande leçon d'archi- 
tecture que fut l'exposition de Bruxelles. 


HISTOIRE DE L'ART 


La psychologie de l'art, par Jean-Paul 
Weber. Presses universitaires, collection 
« Initiation philosophique » (à paraître). 
— Iconographie de l'art chrétien, par 
Louis Réau. Presses universitaires (3 vol. 
illustrés de 80 pl. reliés pleine toile, sous 
jaquette illustrée en 4 couleurs et laque : 
les deux premiers 3 000 F ; le 3° : 4 800 F). 


PEINTURE ANCIENNE 


La peinture allemande du XIV: au 
XVI: siècle, par Pierre Descargues. — 
La peinture vénitienne, par Jean-Louis 
Vaudoyer, de l'Académie française. Gründ, 
coll. Panorama des Arts (vol. 17x24, jaquette 
illustrée et laquée, 100 pages planches 
couleurs : 1 290 F). — Tableaux de fleurs, 
par les grands maîtres, par Margaret Fair- 
banks Marcus. Flammarion (30 pages coul. 
20 en noir, un vol. 11,5x17, couverture en 
couleurs : 250 F). — Mexique, peintures 
pré-hispaniques. préface de Jacques Sous- 
telle. Éditions Braun (7 600 F). 


PEINTURE MODERNE 


Gauguin, sa vie, son œuvre, documents 
inédits réunis sous la direction de Georges 
Wildenstein. Presses universitaires (un 
vol. in-4° carré, relié pleine toile, sous 
jaquette, 106 illustrations : 3000 F). — 
Sauvez Villon, par J.-P, Crespelle. 
Fernand Hazan (un vol. 20 planches cou- 
leurs : 500 F). — Marcel Duchamp, par 
Robert Lebel. Ed. Trianon (en souscrip- 
tion, numéroté de 1 à 10 : 230 000 F; de 
11 à 110 : 58 000 F). 


OBJETS D'ART ET DE COLLECTION 


Les bronzes grecs, par Jean Charbon- 
neau. — Les bronzes italiens de la 
Renaissance, par Hubert Landais. — 
L'orfèvrerie française du XVIII: siècle, 
par Solange Brault et Yves Bottineau. 
Presses universitaires (à paraître). 


ARCHITECTURE 


Les châteaux de la Loire, par Madeleine 
Bié. Editions Jean Imbert, Monte-Carlo 
(un album en couleurs, 65 photos coul. 
)1 x 22, reliure pleine toile, gravée or, sous 
iseuse pelliculée : 1 950 F). — Cathédrales 
et trésors gothiques de France, par 
Marcel Aubert avec la collaboration de 
Simone Goubet. Arthaud (un livre d'art 
vec 460 photos : 19X25 cm, 484 pages, 
7 plans, relié toile, sous liseuse 2 coul. : 
7.500 F). — La cathédrale de Strasbourg, 
ar Joseph Walter. Éditions Henri Laurens 
‘un vol. 13x20, 23 hélios, 1 plan, 7 dessins, 
ouverture illustrée : 300 F.). — L'Abbaye 
je Royaumont, par Henry Gouin. Éd. Henri 
aurens (un vol. 13x20, 22 hélios, 1 plan, 
1 dessins, couverture illustrée : 300 F). 


Gauguin, 
sa vie, son œuvre 
documents inédits 


Suite de documents inédits, publiés en numéro 
spécial de la « Gazette des beaux-arts ». Comme 
l'écrit M. Georges Wildenstein, directeur de cette 
revue, ces « papiers ne prétendent pas modifier pro- 
fondément ce qui a été écrit jusqu'alors (sur Gauguin) 
mais ils apportent des précisions si indispensables 
que leur connaissance sera désormais nécessaire à 
quiconque voudra étudier la prodigieuse destinée 
de ce grand créateur de l'art français moderne ». 
Plusieurs auteurs traitent donc de détails de la vie 
et des œuvres de Gauguin à l’aide d'informations et 
de recherches qu'ils ont recueillies et conduites 
personnellement. Les publications ont un ton 
vivant ; elles précisent les façons de vivre, de penser 
et de peindre de Gauguin. Quelques titres d'articles 
en donnent une idée : Gauguin, ses origines et sa 
formation, par Ursula Marks-Vandenbroucke (révé- 
lations sur les parents directs de Gauguin); 
l'influence de l’estampe japonaise dans l'œuvre de 
Gauguin, par Yvonne Thirion; l'idéologie et l'esthé- 
tique dans deux tableaux-clés de Gauguin, par 
Georges Wildenstein (explication d'un symbolisme 
philosophique particulier au peintre à Tahiti); tra- 
duction et interprétation des titres en langue tahi- 
tienne inscrits sur les œuvres océaniennes de Paul 
Gauguin, par L.-J. Bouge; les dernières années, 
par G. le Bronnec (nouveaux témoignages sur les 
démêlés de Gauguin avec l'administration française 
de Tahiti), etc. Des comptes, inventaires et états 
de ventes, publiés intégralement, complètent ce 
dossier, bien illustré, qui témoigne de la vie quoti- 
dienne de Gauguin. Presses universitaires de 
France, un volume 22,5 X28 de 214 pages, avec 
106 reproductions en noir et 3 hors-texte en couleurs, 
relié sous jaquette en couleurs : 3 000 F. 


Le XVIIe Siècle français, 
collection Connaissance des Arts 


Inventaire des arts décoratifs du Grand Siècle. 
Le XVII: siècle français n'avait pas encore fait l’objet 
d'une étude d'ensemble aussi poussée. Le mérite 
de cet ouvrage est d'autant plus grand qu'il ne se 
limite pas à l'art de Versailles, trop fin de siècle. 
Ses limites vont du règne du roi Henri IV à l'apogée 
de celui de Louis XIV (le style transitoire de la 
Régence est amorcé dans la plupart des chapitres). 
Comme le souligne M. Stéphane Faniel qui a conçu 
et dirigé cet ouvrage — en collaboration avec l'équipe 
de « Connaissance des Arts » — c'est véritablement 
toute la première partie du XVII® siècle qui a permis 
l'éclosion du style Louis XIV, premier style national 
complètement affirmé. Originalité de point de vue 
général : le XVIIe siècle est près de nous (graphisme 
de La Tour, pureté des formes de l'argenterie, impor- 
tance du tapissier dans l'ameublement); il est 
l'expression d'un style désormais typiquement 
français (refus du baroque, équilibre entre la raison 
et le cœur, stabilité des formes). Chapitre après 
chapitre, c'est-à-dire catégorie après catégorie — 
peinture, mobilier, céramique, orfèvrerie, bronzes, 
objets d'art, verrerie, tapisseries, tapis, tissus, 
sculpture et ensembles décoratifs — l'aspect artis- 
tique du XVII° siècle se précise. Le choix des illus- 
trations et la mise en pages concourent à dresser un 
tableau très représentatif du décor de la vie en France 
durant cette époque. A l'intérieur de chaque chapitre, 
après ces considérations d'ordre général sur le 
climat social, économique et artistique, les objets 
sont groupés par genres — portraits peints, natures 
mortes, fauteuils, tabourets, bureaux, couverts, 
bas-reliefs, faïences de Rouen, tapisseries des 
Gobelins, escaliers, cheminées, etc. — en tout 
près de quatre-vingt-dix rubriques où les reproduc- 
tions occupent la place principale, soutenues par 
des textes de présentation et des commentaires 
descriptifs qui mettent en lumière l'évolution des 
formes. Des experts et des spécialistes réputés ont 
contribué à l'immense documentation que forme 
cet ouvrage. Près de six cent cinquante reproduc- 
tions, dont quarante pages en couleurs, y sont ras- 
semblées et il semble bien que — sauf pour la pein- 
ture, mais qui n'est pas ici un chapitre plus important 
que les autres — la moitié des reproductions soient 
inédites. Certains lecteurs regretteront quelques 
manques de précision (surtout dans les dates), 
mais ils ne devront pas oublier que cet album sur 
le XVIIe siècle français est un travail d'exploration 
sur le Grand Siècle, dont le besoin de découverte 
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se fait de plus en plus sentir. Hachelle, un vol. 
25 X 832 cm de 232 pages avec 620 reproductions dont 
40 en couleurs, relié sous couverture en couleurs : 
4 950 F (voir les conditions spéciales aux abonnés 
el lecteurs de Connaissance des Arts, p. 24.) 


Les ampoules de Terre sainte 
par André Grabar 


Rapport complet — scientifique, psychologique 
et artistique — sur les « ampoules » conservées 
dans les trésors de la collégiale Saint-Jean de Monza . 
(près de Milan) et de l’ancienne abbatiale Saint- 
Colomban-de-Bobbio (près de Plaisance). Définition 
de ces ampoules : petits flacons en argent coulé, 
fabriqués en Palestine au VIe siècle à l'usage des 
pèlerins en Terre sainte, spécialement à Jérusalem. 
Le professeur André Grabar de l'Institut, en spécia- 
liste chevronné de l'art chrétien, sait, dans ses 
commentaires, mettre l'accent sur l'intérêt que 
représentent, dans le domaine de l'iconographie 
chrétienne, ces objets d'un art manifestement 
secondaire. Le fait que ces ampoules (destinées 
à contenir des huiles saintes) étaient des images 
du culte, permet à l'auteur d'avancer des idées auda- 
cieuses — mais étayées par des raisonnements 
irréfutables — qui éclairent certains détails de la 
psychologie de l'art chrétien naissant, à savoir : 
1° la non-représentation du Christ en croix à cette 
époque n’est pas d'ordre sentimental mais simple- 
ment culturel ; 2° la Croix était chargée de fonctions 
prophylactiques. La totalité des ampoules conservées 
à Monza et à Bobbio sont reproduites en grandeur 
réelle (bien que la mention des dimensions exactes 
manque dans l'ouvrage) et en détails. Mais l'intérêt 
artistique de ces pièces d'argenterie est, malgré 
leur caractère inédit, dépassé par les conclusions 
proposées par M. André Grabar, ainsi que l'auteur 
en convient d'ailleurs lui-même à la fin de son 
ouvrage : « Peu de monuments chrétiens anciens 
nous permettent de suivre aussi loin une enquête 
sur le rapport entre croyances et images, à l'époque 
du premier essor de l'imagerie chrétienne et de sa 
pénétration généralisée dans le décor des œuvres 
d’un usage constant. » Klinsksieck, un volume 
19X23, de 72 pages avec 56 planches hors-texte, 
cartonné sous jaquette: 3 120 F. 


Musée des Arts décoratifs 
de Vienne 


Sous le titre « Aus den Sammlungen des 
Museums », la direction du musée autrichien des 
Arts décoratifs vient de publier un catalogue succinct 
qui réunit les reproductions photographiques des 
pièces les plus intéressantes de ses collections. 
Le texte, en langue allemande, est réduit au strict 
minimum : préface de deux pages pour parler du 
musée (fondation, legs depuis les deux dernières 
guerres), puis en huit pages la liste des objets repro- 
duits (désignation sommaire avec origine et époque). 
Le cahier des cent quatre-vingt-onze illustrations, à 
raison d'une par page, donne une vue d'ensemble 
du musée : tissus coptes, émaux, majoliques ita- 
liennes, argenterie Renaissance, verres anciens, 
porcelaines de Saxe, meubles du XVIIIe français 
(notamment le legs Clarisse de Rothschild), tapis 
persans anciens (un important tapis de chasse en 
soie du XVI° siècle), porcelaine de Chine, etc. Pré- 
sentation simple mais soignée. Document très utile. 
Editions du musée des Arts décoratifs, Vienne, 
un volume 15 x 23 cm de 200 pages avec 191 reproduc- 
lions en noir, broché (prix non communiqué). 


Aires abstraites 
par Gabrielle Buffet-Picabia 


L'épouse du peintre Francis Picabia, qui fut chef 
de file « dada » et postulant au titre de premier auteur 
d'un tableau abstrait, a écrit en plusieurs occasions 
des articles où elle relatait ses rencontres avec les 
fidèles du groupe Picabia : Apollinaire, Jean Arp, 
Sophie Taeuber, Calder et Magnelli. C'est la réunion 
de ces articles (certains complétés) qui forme 
ces « Aires abstraites ». Me Gabrielle Buffet-Picabia 
fait preuve de beaucoup de sérieux et, loin de tomber 
dans les souvenirs anecdotiques, livre des documents 
et des analyses souvent très sensibles qui intéressent 
les débuts, parfois acrobatiques, de la peinture 
abstraite. Pierre Cailler, collection « les Problèmes 
de l’art », un vol. 13 X 18,5 de 185 pages, avec 22 repro- 
ductions en noir hors texte, broché : 1 000 F. 
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M)EPUIS six mois, la collection Gulbenkian prend 
7 le chemin du Portugal. Huit wagons sont déjà 
arrivés à Lisbonne, d'où on les décharge dans un 
château, loué provisoirement (le temps de construire 
e musée Gulbenkian). La collection Gulbenkian 
formait l’un des plus beaux ensembles d'art réunis 

Paris. Dans l'hôtel de l'avenue d'léna — vingt- 
inq domestiques, cent cinq pièces — les murs 
étaient garnis à « touche-touche » de tableaux 
anciens et impressionnistes, de meubles (eux- 
mêmes garnis d'objets d'art et remplis de livres 
précieux), enfin d'une collection d'art musulman, 
unique entre les mains d'un amateur. 

Arménien d'origine, M. Calouste Gulbenkian était 

. citoyen britannique et conseiller commercial, depuis 
-les années 1930, de la Turquie, puis de l'Iran.lla 
-acheté son premier objet en 1895; son dernier, 
- quelques jours avant sa mort, en 1955. C'est entre 
1923 et 1927 qu'il se fixa à Paris. Sa passion de col- 
lectionneur était à l'échelle de ses revenus, eux- 
mêmes liés à ceux du pétrole. Les journalistes, 
-qui l'avaient baptisé « Monsieur Cinq pour cent », 
estimaient qu'il pouvait disposer de 15 à 18 millions 
de francs par jour. 

L'ouverture du testament d'un collectionneur 
aussi puissant est toujours un moment angoissant. 
Deux dispositions principeles création d'une 
« fondation Gulbenkian » au Portugal et souhait 
de réunir tous les objets de la collection sous un 
même toit. La fondation Gulbenkian fut aussitôt 
créée. Elle fonctionne depuis deux ans. Installée 
dans le quartier résidentiel de Lisbonne, elle vient 
d'adopter le projet d’une construction de neuf 
étages réservée à l'administration de la fondation. 
De tels locaux sont proportionnés à l'importance 
de la fondation Gulbenkian, qui tient à présent 
la seconde place dans le monde, après Ford, avant 
Rockefeller. Une bibliothèque, avec système très 
large de prêts, et deux auditoria sont déjà en acti- 
vité. Le musée d'art musulman, actuellement à 
l'étude, sera sans rival. Quant au musée principal, 
consacré en majeure partie à l'art français, il pour- 
rait être achevé en 1961. En attendant, la fondation 
« récupère » tous les objets de M. Gulbenkian 
disséminés un peu partout Londres, Suisse, 
Washington (où les dépôts provisoires formaient 
deux salles complètes : chefs-d'œuvre égyptiens, 
tableaux célèbres de Rembrandt, Guardi). Sans 
oublier Paris, où l’on compte sur les doigts les pri- 
vilégiés qui furent admis à visiter la collection. A 
cette discrétion fait suite le silence total sur le départ 
de ces trésors artistiques hors de France. 

Une question grave s'impose à l'esprit: pour quelles 
raisons un collectionneur qui a fait de Paris sa ville 
d'adoption a-t-il décidé l'exil posthume de ses 
collections? On a parlé de tracasseries fiscales, d’un 
manque de souplesse à l'égard de cet étranger qui 
a fait rentrer tant de richesses en France. 

Le fait est là : les collections partent. Le musée 
des Arts décoratifs a échoué dans ses tentatives 
d'exposer l'essentiel des collections avant leur 
départ. Le seul point épineux reste la sortie de cer- 
tains chefs-d'œuvre que les musées nationaux 
considèrent comme faisant partie du patrimoine 
artistique de la France. Parmi ceux-ci le célèbre 
marbre de la « Diane » de Houdon que Grimm fit 
acheter par la Grande Catherine de Russie (rachetée 
20 millions de francs-or en 1929 par M. Gulbenkian), 
de l'argenterie extraordinaire signée Thomas 
Germain, des meubles royaux de France et d'autres 
objets inestimables. La seule arme des musées est 
le « classement » qui interdit l'expatriation. Or le 
classement ne peut être décidé qu'en accord avec 
le propriétaire. En l'occurrence, les héritiers de 
M. Calouste Gulbenkian. Ceux-ci comprennent fort 
bien les arguments des musées français mais le 
classement « décapiterait » le musée Gulbenkian 
d'une trentaine de ses obiets_ principaux. Certes, 
ces chefs-d'œuvre décoreraient avec avantage 
l'institut Gulbenkian qu'il est question d'installer 
dans l'hôtel de l'avenue d'léna. Mais le respect du 
testament? Les ultimes négociations se poursuivent 
actuellement pour décider du sort de ces chefs- 
d'œuvre qui, jusqu'à l'ultime sentence, demeurent 
à Paris, que l'on semble perdre l'habitude d'appeler 
la « capitale des arts ». 


PerOTEL DROUOT vient d'équiper la salle 12, 
la plus grande salle du rez-de-chaussée, d’un 
éclairage à projecteurs orientables afin de pouvoir 
y effectuer des ventes en « nocturne » de 9 heures à 
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11 heures du soir. Ces ventes seront réservées aux 
grandes occasions seulement. Prévision pour cet 
hiver : cinq « nocturnes » dont deux, au moins, 
de tableaux. 


NOUVELLES tendances dans les musées parisiens: 

ouvrir les expositions temporaires sans inter- 
ruption de 10 à 17 heures tous les jours, dimanches 
et mardis compris (on sait que le mardi est le jour 
de fermeture généralement adopté par les musées 
français). Souscrivent actuellement à cette ouverture 
permanente « Byzance et la France médiévale » 
à la galerie Mazarine, jusqu'au 30 décembre, et 
«Formes scandinaves » au musée des Arts décoratifs 
(jusqu'à fin janvier, inauguration le 5 novembre). 


Scandinaves: les « formes » 
d'aujourd'hui pour les objets 
quotidiens, qui seront exposés 
au musée des Arts décoratifs 
à partir du ? novembre. 


LA galerie Charpentier, comme chaque année, 

connaîtra fin novembre début décembre une 
série de grandes ventes. Cinq ou six vacations sont 
prévues, où les objets d'art décoratif français du 
XVIII: siècle tiendront une belle part. Trois mentions 
spéciales une collection de tableaux flamands 
et hollandais, Snyders, Honthorst, Brueghel, Teniers, 
Hals (Me Laurin), la bibliothèque du comte de Berny, 
manuscrits et livres rares, du « Roman de la Rose » 
de 1365 à la « Condition humaine » de Malraux 
(Me Ader ; détail supplémentaire : le comte de Berny 
a légué à la ville d'Amiens son hôtel du XVI® siècle, 
sur la place de la cathédrale, pour qu'il soit aménagé 
en musée picard) et un ensemble de tableaux fran- 
çais et d'objets de haute curiosité, parmi lesquels 
deux vases égyptiens antiques en or (M° Rheims, 
qui trouve consolant de voir cette collection attirée 
de Suisse par le marché de Paris). Enfin, événement 
parisien, la vente des frigidaires, marque déposée, 
décorés par des peintres, et actuellement en voyage 
aux États-Unis, au bénéfice d'une œuvre sociale, 
La revue américaine « Life » est très enthousiaste. 


Egyptienne: celle coupe en or 
du XVe siècle avant J.-C., qui 
figurera à l'une des grandes 
ventes d'art annoncées pour cel 
hiver à la galerie Charpenlier. 
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Le public français est plus partagé bien que l'on 
assure qu'un amateur a offert deux millions pour le 
Buffet (comprenez: le frigidaire décoré par Buffet). 

Côté bibliophile, signalons la vente des manuscrits 
romantiques ayant appartenu au docteur Lucien- 
Graux (en « nocturne » à l'Hôtel Drouot) et, à Londres, 
chez Sotheby, le 2 décembre, la dispersion 
des manuscrits enluminés  collectionnés par 
Mr. C. W. Dyson Perrins, vente qui va mettre en 
compétition les plus grands musées du monde. 


GRANDE première à Versailles : l'ouverture des 

premières salles napoléoniennes du musée 
national de l'Histoire de France (aile gauche, côté 
Orangerie). En onze salles : l'épopée du général 
Bonaparte, Bonaparte premier consul et la première 
année de l'Empire. L'installation de ce musée prend 
le contre-pied de certaines théories muséogra- 
phiques : murs tendus de tissu à grands motifs, 
cadres d'époque redorés à neuf, présentation des 
aquarelles sur des pupitres dessinés spécialement 
par Emilio Terry pour s’accorder avec le ton fin 
XVIII siècle, grands rideaux drapés, cabinets de 
dessins juponnés. Le résultat est d'une somptuosité 
digne d'un palais et de l’Empire. Pour y parvenir, 
M. Gérald van der Kemp, conservateur en chef, a 
mobilisé pendant trois ans toutes les bonnes volontés 
du château, plusieurs donateurs de la société des 
Amis de Versailles et un décorateur en renom, 
M. Henri Samuel. 


A la veille de réunir enfin les fonds nécessaires (1) 

à l'acquisition de la villa de Renoir à Cagnes: 
«les Collettes », le projet s'effondre. Claude Renoir, 
le fils du peintre, sollicité par une surenchère, a 
vendu la maison où mourut Renoir en 1919 à un 
industriel du Midi. La préfecture a accordé l’autori- 
sation de lotir le parc, célèbre pour ses magnifiques 
oliviers (qu'en pense le Comité de protection de 
la Côte d'Azur créé cet été pour lutter contre ce 
genre d'abus?). Seule ressource pour M. Philippe 
Gangnat et les admirateurs de Renoir : négocier 
avec le nouveau propriétaire, qui semble vouloir 
bien mettre à la disposition de la Fondation la ferme 
de Renoir ; elle sera aménagée en atelier-musée où 
quelques peintres pourront travailler, invités en 
souvenir du grand maître impressionniste. 


A PROPOS de la vente des sept tableaux impres- 
sionnistes de la collection Jacob Goldschmidt 
qui viennent de faire tant de bruit à Londres, 
Me Maurice Rheims a révélé : « La vente devait se 
faire à Paris, j'ai été sollicité en juin, avant Londres, 
mais les frais abusifs dont nous nous plaignons 
ont fait échouer le projet. » Il fut ensuite question 
d'exposer quelques jours les sept tabieaux à Paris, 
avant la vente chez Sotheby. Nouvelle déception 

les frais de douane auraient dépassé le demi-million. 


AU musée «rajeuni» du Jeu de Paume, deux van 

Gogh ont conservé leurs cadres pseudo-Louis XV 
en bois doré (en vérité, plutôt mièvres). Motif : ces 
deux portraits, de la donation du docteur Gachet, ont 
été ainsi encadrés par un fervent admirateur japonais 
de van Gogh qui avait tenu à sculpter lui-même ces 
deux cadres pour ia collection Gachet. 


L A collection de tableaux rassemblée par D. G. van 

Beuningen (voir Connaissance, décembre 1954) 
vient d'être acquise aux héritiers pour une somme 
supérieure à un milliard et demi de francs. La ville de 
Rotterdam et l'État se sont unis pour empêcher la 
dispersion de la collection. C'est le musée Boymans, 
auquel M. van Beuningen était spécialement attaché, 
qui en devient dépositaire. 


E centenaire des « Petites Filles modèles » de la 

comtesse de Ségur va être célébré au musée 
d'Art moderne de Paris. Cet anniversaire permettra 
à M. Jacques Wilhelm, conservateur du musée 
Carnavalet, d'évoquer par le costume la vie familiale 
— femmes et enfants — du Second Empire. Huit 
salles seront décorées et tapissées spécialement 
pour la circonstance (vernissage le 15 novembre). 
Poupées et jouets, dont certains de collections 
particulières, seront de la fête. 


(1) La récente exposition Renoir, à la galerie 
Durand-Ruel, a connu cet été un succès immense: 
plus de quarante-cinq mille visiteurs. Recette nette 
pour la fondation Renoir : neuf millions de francs. 
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En plein dix-septième siècle, la France a connu des 
. décorations éblouissantes, dues à des peintres souvent 
célèbres. M. Jacques Wilhelm, conservateur en chef du 
musée Carnavalet, étudie ici la période qui s'étend des 
années 1630 à 1680 et qui vit fleurir, de façon magis- 
trale, cet art trop peu connu des lambris peints. 


Les lambris de bois mouluré, parfois sculpté et presque toujours 
peint, constituent le mode de décoration intérieure le plus fréquent 
dans les belles demeures françaises du xvire siècle. Lors même que 
des tapisseries, des tissus ou des cuirs estampés couvrent les parois, 
des éléments de lambris, soubassements, volets intérieurs, coffres 
de cheminées les encadrent et donnent au décor son armature. 

Certains lambris de la première moitié du siècle — assemblages 
répétés de panneaux et de montants soulignés de moulures — sont 
un simple travail de menuiserie qui ne comporte aucun élément 
architectural. Mais, le plus souvent, le lambris est scandé par des 
pilastres ou par des parcloses qui en jouent le rôle, et divisé en zones 
horizontales par des frises ou des corniches. Ainsi, les ordres antiques, 
plus ou moins librement interprétés, régissent le décor intérieur. 

La sculpture y trouve également sa place dans les feuilles d’acanthe 
des moulures, les guirlandes de fruits ou de fleurs, les cartouches, les 
bas-reliefs et parfois les termes ou les amours. Ce décor sculpté est 
souvent réservé à la cheminée, pôle d’attraction de la salle. Dans 
certaines provinces, les lambris sculptés sont laissés en bois naturel. 

Pendant la période envisagée ici (1630-1680), itrois types de lam- 
bris sont en usage, tous hérités du xvi® siècle : le lambris bas, 
dont on a déjà parlé, accompagné des tentures ou des peintures 
murales. Le lambris « de demi-hauteur », que l’on nomme aussi 
lambris à la française, s’achève à peu près à mi-hauteur du mur par 
une corniche, le reste de la paroi étant occupé par des peintures, 
habituellement sur toile, qui forment une ou plusieurs rangées. Elles 
sont enchâssées dans des cadres de bois ou de stuc sculpté, séparés 
par des pilastres, des parcloses décorées de chutes ou autres orne- 
ments. Au-dessus de cette zone règne une seconde corniche. 

Le lambris « de hauteur » monte jusqu’au plafond (que l’on nomme 
alors plancher) ou aux voussures et ne comporte pas, en principe, 
de corniche intermédiaire. Il est fait de registres superposés de 
panneaux, les uns en hauteur, d’autres en largeur, ces derniers si 
petits parfois que cet étage du lambris fait l’effet d’une frise. 

En réalité, il est souvent presque impossible de décider si certains 
lambris sont du second ou du troisième type. Ces classifications, 
établies par les architectes et les ornemanistes du xvir® siècle, auteurs 
de recueils gravés de décorations intérieures qui répandaient ces 
modèles à travers la France, adoptées à leur suite par les historiens 
d’art, sont plus embarrassantes que commodes. Dans beaucoup 
de cas, en effet, la zone située au-dessus du lambris de demi-hauteur 
— et qui est donc censée ne point en faire partie — prolonge ce 
lambris au-dessus de la première corniche, par des divisions analogues, 


La profusion du décor peint de couleurs vives donne un caractère de richesse 
aux lambris qui ornent les grandes demeures du XVII° siècle. Le décor (ci-contre), 
conçu entre 1660 et 1680, est traité en trompe-l'œil. Cannelures et feuillages simulent 
la sculpture, vases de fleurs, potiches «feintes » en porcelaine de Chine ou de 
Delft et couvrent le plafond, les corniches, les portes et les profondes embrasures 
du petit cabinet du château de Saint-Marcel-de-Félines. Mais cette abondance de 
peinture est savamment ordonnée, équilibrée par une « architecture » composée 
avec des lignes où dominent les horizontales rythmées par le jeu des montants. 


ses pilastres ou les ornements de ses cadres, et lui est d’autant plus 
étroitement liée que le bois, sculpté ou peint, y est bien plus souvent 
employé que le stuc. 

À partir de 1660 environ, le lambris de demi-hauteur disparaît 
ou du moins la corniche qui le dominait s’efface et le lambris règne 
du haut en bas de la paroi. Peu à peu, les divisions horizontales 
seront moins nombreuses jusqu’au jour où, au début du xvrre s., 
les panneaux monteront, d’un seul jet, du stylobate à la corniche. 

A quelque type qu’ils appartiennent, les lambris du milieu du 
xvIIe siècle ont en commun la multiplicité de leurs divisions, la 
richesse de leur décor sculpté et surtout peint. 

Ce décor consiste, d’une part, en purs ornements, rinceaux ou 
grotesques qui couvrent les parcloses, les frises et même les panneaux 
et, d’autre part, en paysages, scènes de la fable, de l’histoire ou des 
romans à la mode, en natures mortes de fleurs, enfin, qui sont peints 
sur le lambris et sur les toiles qui le surmontent ou y sont encastrées. 
Seuls les portraits n’ont jamais été peints à même le lambris. 

Les châteaux français ont conservé un assez grand nombre de lam- 
bris du xvire siècle, tandis qu’à Paris on peut presque les compter sur les 
doigts. Ces lambris sont souvent intacts en province alors qu’à Paris, 
ils ont subi très souvent des transformations, par exemple le change- 
ment des cheminées et des glaces à la fin du xvire siècle et, au 
xIx® siècle, des restaurations abusives ou des modifications impor- 
tantes lorsqu'ils ont été déplacés. 

Il est malaisé de dater de tels décors d’après leur style seul. L’évo- 
lution des formes est insensible, soumise à la personnalité de leurs 
créateurs, au goût de leurs clients, aux lieux et aux circonstances. 
Il advient pourtant que l’on retrouve, dans les archives notariales, 
quelques marchés de travaux pour la décoration d’une chambre ou 
d’une galerie et si, fait plus rare encore, l’une de ces décorations 
subsiste, on en peut ainsi connaître la date et les auteurs. Malheu- 
reusement, les dessins annexés aux marchés ont presque toujours 
disparu qui eussent permis d'interpréter ces derniers, souvent aussi 
confus que minutieux. 

Ces actes projettent du moins une vive lumière sur l’organisation 
de tels travaux, presque toujours œuvres d’équipes comptant divers 
spécialistes placés sous la direction du ou des signataires du marché : 
le plus souvent un peintre, parfois un menuisier ou un sculpteur, 
exceptionnellement un architecte. Ces équipes se forment parfois 
à l’occasion d’une commande, mais certains artistes ont l’habitude 
de travailler ensemble. C’est ainsi que Sarrazin collabore habituel- 
lement avec Vouet, van Obstal et J.-B. Monnoyer avec Lebrun et 
l’architecte Le Vau. Bourdon se fait aider par son élève Friquet de 
Vauroze et s’assure du concours de Monnoyer pour les fleurs. 

Le Maire, puis Testelin et Dufresnoy ont la spécialité des 
« grisailles », c’est-à-dire des architectures et sculptures en trompe- 
l'œil. Jacques Rousseau peint des paysages comme les Patel. Sur 
les lambris, Borzoni, né à Gênes, peint des marines et souvent des 
tempêtes, van Boucle des animaux, des fleurs et des fruits. 

Mais il est presque inutile de citer des noms de peintres ayant 
travaillé à peindre les lambris. Tous les artistes du milieu du 
XVIIe siècle ont été des décorateurs Vouet, Le Sueur, Errard, 
Le Brun ont inventé et peint des grotesques, des grisailles, des 
bas-reliefs feints et Champaigne lui-même a fait de tels travaux. On 
peut dire pourtant que lorsque ces maîtres ont été pourvus de 
nombreuses commandes, ils ont abandonné à leurs élèves et aux 
spécialistes les parties purement ornementales de ces décors, dont ils 
se sont contentés de fournir les dessins. 

Ces arabesques, ces grotesques peints en grisaille ou en camaïeu 
d’outremer, sur fond d’or plein, quadrillé ou «sali », en poly- 
chromie sur fond blanc, étaient à l’origine d’une fraîcheur et d’une 
vivacité de couleur que le temps et les vernis ont ternies. Ils témoignent 
d’une extraordinaire fertilité d’invention, d’un prodigieux sens 
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Le lambris « de hauteur» couvre 
le mur de bas en haut. Les multiples 
divisions horizontales et verticales 
des lambris du cabinet du château 
de Guermantes, en Ile-de-France 
(‘à l'extrême gauche), qui date de 
Louis XIII, donnent à un simple 
revêtement de menuiserie une valeur 
architecturale. Les petits panneaux 
horizontaux tiennent lieu de frise. 
La monotonie que pourrait engendrer 
la répétition des mêmes ornements 
est évitée grâce à la polychromie. 


La fertilité d'invention des artistes 
spécialisés dans les peintures de 
boiseries est presque intarissable. 
Paysages et guirlandes de fleurs 
sont peints sur des panneaux 
encadrés d'arabesques, de rinceaux 
et d'amours, tout au long des murs 
et des plafonds du salon de Saint- 
Marcel-de-Félines. Le même décor, 
en camaïeu gris ombré de terre de 
Sienne, se retrouve dans les embra- 
sures des fenêtres (ci-contre à 
gauche) et sur les volets intérieurs. 
Le propriétaire a découvert sur un 
des lambris une signature : « Colle », 
qui semble celle d'un artiste lyonnais. 


mg 


Le lambris à la française s'achève à mi-hauteur du mur dont des tableaux 
encastrés ornent la partie supérieure. La galerie (à gauche) du château 
de Beauregard, près de Blois, fut ainsi décorée en 1638 de trois cent 
soixante-trois portraits — commandés à cet effet — de souverains et de 
grands personnages. Les arabesques peintes qui couvrent les pilastres 
des lambris et encadrent les paysages de Jean Mosnier se répètent sur 


les poutres du plafond et rompent habilement la monotonie de cette galerie. 


Le choix du thème décoratif est imposé par les goûts du maître 
de maison et par la mode du temps. Les plus jolies femmes de la cour 
« qui m'ont donné leur portrait », écrit Roger de Bussy-Rabutin, cousin 
de M*° de Sévigné, entourent son effigie dans le salon de la Tour dorée 
(à droite) qu'il fit aménager entre 1667 et 1670 dans le château bourguignon 
qui porte son nom. Entre les pilastres qui ont été peints en faux marbre, 
le peintre a placé des sujets mythologiques aux allusions évidentes. 


Hérité de la Renaissance, le lambris divisé par une corniche intermédiaire 
est en faveur jusqu'au milieu du XVII: siècle. De cette époque date le décor 
de la grande salle du château de La Roche-Pichemer, en Mayenne. 
L'architecture de la cheminée souligne le partage horizontal de la boiserie. 
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décoratif et d’une habileté d’exécution qui, dans les meilleurs 
exemples, les haussent au rang des arts « majeurs », distinction née 
de l’académisme. 

Encastrés dans le lambris ou au-dessus, les « tableaux » ont été 
le plus souvent commandés pour ces emplacements prévus, maïs il 
arrive aussi que les lambris aient été conçus en fonction de toiles 
que leur possesseur désirait y intégrer. Ce dernier cas est très proba- 
blement celui de la salle du château de Saint-Marcel-de-Félines, dont 
le lambris est fait de moulures appliquées autour de suites de natures 
mortes et de paysages, sans doute acquises par les possesseurs de la 
demeure. Il apparaît au contraire avec évidence que les portraits 
de « femmes fortes » qui ornent le cabinet de Mme de La Meilleraye, 
à l’Arsenal, ne sont qu’un ramassis de toiles de diverses provenances, 
maladroitement recoupées de façon à s’adapter aux cadres qui 
surmontent le lambris. Les trois cent soixante-trois portraits groupés 
sur trois rangs dans la galerie du château de Beauregard sont de 
bonnes copies exécutées spécialement dans ce but. 

Tout possesseur d’une belle demeure du milieu du xv® siècle 
veut non seulement que son décor intérieur soit minutieusement 
ordonné, mais aussi qu’un thème iconographique préside au choix 
des peintures et exprime les goûts et les préoccupations du maître 
du logis. 

A la passion historique du châtelain de Beauregard répond, vers 
1670, celle de Roger de Bussy-Rabutin, qui aménage chez lui une 
galerie groupant les rois de France, leurs maîtresses, les grands 
capitaines et les hommes de lettres. Les amies, les jolies femmes ou 
les galantes ornent le salon de la Tour dorée. M. de Fieubet a des 
goûts plus austères et Lesueur décore de scènes de l’histoire de 
Tobie le lambris d’une pièce de son hôtel parisien. 

Le même maître peindra les muses pour la chambre de ce nom à 
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Centre d'attraction des grandes 
pièces, c'est à la cheminée qu'est 
réservée souvent la sculpture. 
Au centre d’un lambris enrichi 
de paysages, dans la grande salle 
du château de Cormatin en 
Bourgogne (ci-contre), une chemi- 
née « à la française » présente des 
ornements sculptés et des fruits 
peints et dorés en épais relief. 


Les plus grands maîtres du 
XVIIe siècle ont collaboré au décor 
intérieur des hôtels parisiens, pour 
la plupart aujourd'hui détruits, et 
des châteaux de province. Simon 
Vouet et son équipe ont décoré 
la galerie et deux pièces de l'hôtel 
de Bullion, jadis rue Plâtrière à 
Paris. Un cabinet (page de droite) 
s'orne de toiles sur les dessins 
de S. Vouet qui content l’histoire 
merveilleuse de Renaud et Armide. 


Le projet original pour le décor d'un cabinet de l'hôtel 
Lauzun (ci-dessous), commandé entre 1656 et 1658 
par Gruyn des Bordes, existe au cabinet des dessins 
du musée du Louvre. Selon l'usage, l'aquarelle pro- 
pose de nombreuses variantes pour l'ornementation 
peinte. Les toiles ne figurent pas dans le projet. 


La réalisation définitive du cabinet de l'hôtel Lauzun 
(ci-contre) montre les modifications décidées et les 
motifs choisis pour l'ornementation des panneaux, 
frises et pilastres. La corniche intermédiaire, soutenue 
par de petites consoles, n'a pas été exécutée, c'est 
seulement un simple bandeau plat. C'est au début 
du XVIII: siècle que la cheminée d'origine fut remplacée 
par une cheminée de marbre et une glace plus élevée 


Le décor mythologique jouis- 
sait d'une grande vogue au 
XVIIe siècle. La légende d'Hercule 
a dicté, vers 1658, le thème géné- 
ral du décor de la grande galerie 
de l'hôtel Lambert de Thorigny 
dans l'île Saint-Louis. Lebrun 
en a peint diverses scènes sur 
les tapisseries feintes qui ornent 
la voûte. Van Obstal a représenté 
les douze travaux d'Hercule sur 
les bas-reliefs en faux bronze 
des murs. Rousseau est l'auteur 
des grands paysages; Mon- 
noyer, celui des guirlandes de 
fleurs. Dans son allure générale 
et son parti architectural, la 
galerie de l'hôtel Lambert s'est 
inspirée de celles des palais ro- 
mains. intacte, c’est un exemple 
typique et somptueux des lam- 
bris peints du XVII siècle, qui 
restent l’une des interprétations 
très heureuses et libres 

de l'ordonnance antique. FIN 


l'hôtel Lambert ; chez M. Tallemant, ami des lettres et des arts, 
La Hyre peint les arts libéraux Des scènes de Don Quichotte sont 
peintes par Jean Monier dans ia chambre de Cheverny, l’histoire 
de Théagène et Chariclée sur l'une des portes du même château. 

Souvent le thème du décor exalte la gloire du châtelain grâce à 
des allégories compliquées ou à des allusions mythologiques. Fouquet 
voue sa chambre à Apollon ; Lambert, sa galerie à Hercule. Il est 
des thèmes à la mode, on ne sait pas toujours pourquoi : telle l’histoire 
de Moïse et, parfois, le nombre des panneaux suscite le choix des 
quatre éléments, des sept vertus théologales et morales réunies, des 
cinq sens ou des trois grâces. Les Métamorphoses d’Ovide comptent, 
avec l’histoire de Renaud et Armide, au nombre des thèmes les plus 
souvent traités. Des recueils d’emblèmes, de devises ou l’Iconographie 
de Ripa permettent au moindre peintre de campagne de réaliser 
les vœux de son client. 

La majeure partie de ces décors ont été supprimés aux xvin® 
et xIx° siècles et le plus souvent détruits. Pourtant les toiles encastrées 
ont certainement été vendues ainsi que les panneaux peints de 
figures ou de fleurs. Rendus à l’indépendance, paysages, natures 
mortes, scènes mythologiques ont été encadrés et transformés ainsi 
en tableaux de chevalet. On peut affirmer qu’un grand nombre de 
ceux qui ornent aujourd’hui les musées et les collections privées ont, 
à l’origine, fait partie d’ensembles décoratifs. 


Fauteuil en bois naturel d'époque 
Louis XV dont la série de trois a été 
vendue 960 000 F le 11 juin à la 
galerie Charpentier (Me M. Rheims; 
M. Ch. Canet). Modèle à châssis, 
très recherché. Sièges de qualité 
aux lignes fermes et harmonieuses. 
Estampillés M. D. L. P. (Delaporte). 
Dimensions : hauteur : 101 cm ; 
largeur : 73 cm ; profondeur : 66 cm. 


Commode de la transition des 
époques Louis XV-Louis XVI vendue 
790 000 francs le 3 juin dernier à 
l'hôtel de ville de Versailles 
(MeS Chapelle et Emile Martin ; 
MM. Dillée et Richard). La face à 
double ressaut indique un meuble 
de fabrication soignée. Estampille 
de Boudin, maître en 1761. Haut. : 
85 cm ; long. : 127 cm; p. : 58 cm. 


Secrétaire à pente de l’époque de 
Louis XV, vendu 630 000 francs le 
24 juin à Lyon (Me L. Ballioud). 
Bois de placage marqueté en feuille. 
Les lignes encore archaïques per- 
mettent de classer ce meuble parmi 
les premiers « dos d'âne» (voir 
Connaissance n° 77, juillet 1958). 
Estampille de Criaerd, maître en 
1738. Haut. : 103 cm; long. : 117 cm. 


Secrétaire d'époque Louis XVI 
vendu 300 000 F le 6 mars à l'Hôtel 
Drouot (M° Champetier de Ribes ; 
M. Dillée). Il est en placage de bois 
de rose et filets de marqueterie. 
Dessus de marbre brèche rose. 
Meuble de qualité moyenne. Acci- 
dents au placage. Estampille de P. 
Denizot, reçu maître en 1740. H,. : 
146 cm ; long. : 98 cm; p. : 44 cm. 


Fauteuil en acajou de style Chip- 
pendale, Angleterre, milieu du 
XVIIIS siècle, dont la paire a été 
vendue 530 000 francs le 27 mars à 
Londres chez Christie's. Modèle 
influencé par le style Louis XV 
français. Les mobiliers de fabri- 
cation anglaise sont plus volontiers 
recherchés de nos jours par les 
amateurs anglais et américains. 


Bureau à cylindre de l’époque de 
Louis XVI, vendu | 140 000 francs le 
Il juin à la galerie Charpentier 
(ME Rheims ; M. Charles Canet). 
Il est en placage de bois de rose. 
Cylindre bas, de forme peu 
courante, marqueté. Ornements 

en bronze doré. Estampille de 

P. Pionez, maître en 1765. H. : 

72 cm ; long. : 140 cm: p. : 82 cm. u 
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des sièges et 


meubles 


Console d'époque Régence, vendue 
320 000 francs le 15 avril à la villa 
Tergeste à Marseille (MM. les 
commissaires-priseurs ; M. Jean 
Bernard). Elle est en bois sculpté 
et doré et repose sur quatre pieds. 
Abondant décor de coquilles, entre- 
lacs, feuillages, têtes de femmes. 
Dessus de marbre vert. Hauteur : 
85cm; larg. 45cm ;-p- "165 cm: 


Bergère d’époque Louis XVI 
faisant partie d’un ensemble de 
quatre fauteuils et deux bergères 
vendu | 390 000 francs le 20 avril au 
château de Villebertin, près de 
Troyes (M€ Jonquet ; M. Richard). 
Sièges en bois relaqué gris. Estam- 
pille de Henri Jacob, reçu maître 
en 1779. Dimensions des bergères : 
hauteur : 93 cm ; largeur : 64 cm. 


Secrétaire en placage d’acajou, 
fin de l’époque Louis XV, vendu 
1 080 000 francs le 3 juin dernier 
à l'hôtel de ville de Versailles 
(Mes Chapelle et Martin ; MM. Dillée 
et Richard). Modèle bas formé d’une 
corniche en doucine, très apprécié. 
Estampille de J.-G. Raisin, reçu 
maître en 1755. Hauteur : 140 cm; 
largeur : 111 cm ; prof. : 40 cm. 


Commode d’époque Régence ven- 
due 400 000 F le 6 juin à la galerie 
Charpentier (M® Lemée ; M. Dillée). 
Type de meuble au style encore 
hésitant, marquant une étape dans 
l’évolution de la commode. Effet 
décoratif tiré du placage à fils 
contrariés et de l’ornementation de 
bronze doré. Hauteur : 80 cm ; lon- 
gueur : 100 cm ; profondeur : 58 cm. 


Paire d’encoignures d'époque 
Louis XV, vendues | 300000 francs le 
19 juin à New York, Parke-Bernet 
Galleries. Elles sont en marqueterie 
de bois de violette et d’acajou. 
Ornements de bronze doré. 
Quelques restaurations. Estampille 
de Carel, ébéniste ayant probable- 
ment travaillé dans le Sud-Est de la 
France. Haut. : 102 cm; I. : 96,5 cm. 


Petite console en bois plaqué 
d’acajou d'époque Louis XVI vendue 
105 000 F le 13 mai à l'hôtel des 
Ventes de Versailles (MeS Chapelle 
et Martin ; M. Dillée). Meuble clas- 
sique à côtés évidés. Elle porte 
un tiroir en ceinture et une 
tablette d’entre-jambe. Dessus de 
marbre bleu turquin. Quelques 
parties manquantes et réparées. 


51 


Un collectionneur extraordinaire 


MAURICE SANDOZ 


Les automates et autres tours de force des grands 
orfèvres furent la passion de sa vie. Quelques mois 
avant de disparaître, il recevait notre rédactrice, 
Mlle Éliane Maingot, dans sa villa du lac Léman qu’il 
avait aménagée pour son trésor des mille et une nuits. 


Collectionner, c’est vivre une aventure. La dernière fois que 
Maurice Sandoz nous reçut, devant ses collections qu’il avait réunies 
avec tant de persévérance, il eut une phrase étrange : « Que ce 
soit par lassitude ou pour des raisons fortuites, il peut arriver qu’un 
collectionneur cesse ses recherches et ses achats mais, quoi qu'il 
en soit, je ne crois pas qu’une collection puisse jamais être consi- 
dérée comme achevée. En ce qui me concerne, il semble désormais 
improbable que je fasse de nouvelles acquisitions. » Quelques mois 
plus tard, le S juin dernier, à Lausanne, il mettait fin à ses jours. 

Avec cet homme — que le seul mot de gentilhomme suffisait 
à décrire — disparaissaient à la fois un poète, un écrivain, un compo- 
siteur, un protecteur des arts et, aussi, un collectionneur acharné. 

Né à Bâle, mais d’origine locloise, Maurice Sandoz portait en 
lui le goût de l’horlogerie. Il fut, dans son enfance, un petit garçon 
qui avait la passion de démonter le mécanisme des pendules. 

Grand centre horloger, Le Locle ne 
se trouve distant que de quelques kilo- 
mètres des lieux qui virent naître les 
plus grands fabricants d’automates 
suisses : tout d’abord La Chaux-de- 
Fonds, surnommée le « grand village 
de l’Europe ». Ce village fut celui de 
Jean-Frédéric Leschot et des Jaquet- 
Droz, dont l’Ecrivain, le Dessinateur 
et la Musicienne restent, au musée de 
Neuchâtel, les plus brillants exemplaires 
de cet art délicat entre tous. Aux 
alentours, la vallée de Joux fournit, 
avec Isaac Piguet et les frères Rochat, 
les réalisateurs les plus habiles des 
bijoux agrémentés de boîtes à musique 
et d’automates, qui firent la fortune de 
Genève au début du xix® siècle. Enfin, 
à Fontaines, au val de Ruz, vécurent 
les Maillardet, dont deux Magiciens 
figurent au musée de l’Horlogerie de 
La Chaux-de-Fonds, et un Ecrivain 
dessinateur au Research Museum de 
Philadelphie. 

L'histoire de ce dernier automate 
est curieuse. Voici comment Maurice 
Sandoz la racontait : « Nul ne savait 
rien du passé de cet objet, échoué à 
Philadelphie après un destin mouve- 
menté. La maison qui l’abritait fut 
détruite par un incendie et c’est, réduit 


La pièce maîtresse de la collection Maurice Sandoz consiste 
en un œuf en orfèvrerie du célèbre orfèvre russe Carl Fabergé. 
L'empereur Nicolas Il l'offrit 
Féodorovna en 1908. L'œuf est en cristal avec monture et 
piédestal en or. Le paon (12 cm de long) en or avance et fait en 
même temps la roue grâce à un mécanisme d'automate. 


à un amas de cames et d’engrenages, qu'il fit son entrée au musée. 
Après plusieurs mois d’efforts, Charles Roberts, le mécanicien qui 
entreprit de le remettre en état, put considérer son travail comme 
achevé: L’automate avait repris belle apparence : celle d’une jeune 
personne pomponnée de neuf, robe large et chapeau à brides, qui 
fut priée de montrer ses talents. Elle s’exécuta alors de bonne 
grâce. Avec la santé elle avait recouvré la mémoire et elle révéla, 
en quelques mots, aux spectateurs ébahis qu’elle était un jeune 
garçon d’origine suisse et de père fort connu : 


Enfant chéri des dames, 
Je suis en tout pays 
Fort bien avec les femmes, 
Même avec les maris. 
écrit par l’automate de Maillardet. » 


Ces sortes d’histoires, bien propres à accentuer le côté insolite 
des automates par quoi ils séduisent ceux qui les aiment, trouvèrent 
toujours chez Maurice Sandoz une résonance particulière ; il avait 
le goût du fantastique et de l’inexplicable. 

Bien d’autres anecdotes se rattachaient à des objets de sa collec- 
tion. Parfois amusantes, parfois d’un goût macabre, telle celle que 
rappelle une tabatière qui abrite sous son couvercle un magicien. 
On peut lui poser sept questions. A laquelle aimeriez-vous le voir 
répondre? « Qu'est-ce qu'un bonheur illusoire? » Bon. 

Ecoutons parler Maurice Sandoz : 
« Je place la petite plaquette émaillée 
qui contient cette question dans le 
tiroir réservé à cet effet. Je presse ce 
bouton, le mécanisme se déclenche 
le magicien, après quelques larges 
gestes de sa baguette, désigne une 
branche de l’arbre magique placé près 
de lui. La branche se soulève et 
découvre la réponse : « Qu'est-ce qui 
donne un bonheur illusoire? L'argent. » 

Un de mes amis, devant qui je faisais 
un jour fonctionner ce magicien, eut 
l’idée de le berner en glissant dans 
le tiroir un petit morceau de carton 
rigoureusement semblable aux pla- 
quettes émaillées. Le magicien exécuta 
ses gestes habituels, mais l’arbre 
magique, au lieu d’une réponse, laissa 
apparaître une tête de mort. Au même 
moment, le téléphone retentit : on 
annonçait à mon hôte la mort subite 
de sa femme. » 

Comment, dès lors, s'étonner que 
Maurice Sandoz ait attaché à ses auto- 
mates plus qu’une banale admiration 
pour des mécaniques bien réglées! Il en 
était de même pour toute sa collection. 

À vrai dire, cette appellation unique 
de « collection Maurice Sandoz » 
désigne trois sortes d’objets distincts 


l'impératrice mère Maria- 


, 


Carl Fabergé (auquel Connaissance 
des Arts a consacré un article en 
décembre 1954) ; ensuite les cages à 
oiseaux, pendules et autres objets déco- 
ratifs ; enfin les « objets de vertu » 
selon l’expression anglaise : bagues, 
bracelets, flacons à parfum, montres, 
petits animaux précieux, bibelots par- 
fois minuscules mais toujours d’un 
grand luxe de qualité, que Genève vit 
naître dès la fin du xvrrre. 

Grand voyageur, Maurice Sandoz 
partageait sa vie entre la Suisse, l'Italie, 
le Portugal et l’Amérique du Sud. 
Mais chaque fois qu’il venait à Burier 
(c’est le nom de sa demeure face 
au lac de Genève, près de Vevey), il 
découvrait ses collections avec la joie 
que l’on éprouve à ouvrir un écrin. 

Dès le hall, une pendule du xXvrrre 5., 
de style neuchâtelois, s’imposait au 
regard. De nobles proportions, animée 
d’un jeu de flûtes et, sous les traits d’une 
jeune femme, d’un charmant automate 
(exactement le portrait d’une dame de 
mes amies, remarquait Maurice Sandoz), 
elle avait le suprême avantage d’être 
signée Jaquet-Droz. 

Entre le hall et le salon blanc 
réchampi d’or qui lui fait suite était 


Des montres extraordinaires 
forment une importante section 
de la collection Sandoz. La petite 
montre ci-dessus, qui date de la 
fin du XVIII: siècle, est un exemple 
de montre-secteur. Par pression 
sur le pendant, le personnage, qui 
possède des bras articulés, 
montre l'heure et les minutes sur 
les deux secteurs du cadran. 


De fabrication suisse pour la 
plupart, les montres de la collec- 
tion Sandoz illustrent la perfection 
et l'originalité du travail des hor- 
logers suisses depuis des siècles. 
La montre-secteur, ci-contre à 
droite, œuvre de Jean Mionin, à 
Genève, indique l'heure, les 
minutes, mais aussi les saisons, 
le mois, le quantième et le jour. 
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suspendue, nie la rue du xv 
une grande cage à oiseau chantant. Le 
fond est formé d’une horloge qui donne 
l’heure sur un cadran horizontal. 
Dans le cabinet de travail où, par les 
jeux du jade, du porphyre et de la 


une pendule extraordinaire que son 
revêtement d’écaille verte avait désignée 
pour cet emplacement. Elle est enri- 
chie d’automates et d’un carillon, garnie 
de bronzes ; son auteur est le fameux 
orfèvre James Evans de Londres. y 

« Voyez ces hérauts d’armes qui. 
défilent, expliquait Maurice Sandoz à 
ses visiteurs, ces licornes et ces lions. 
Il faut les regarder comme la preuve 
que cette pendule anglaise fut destinée … 
au pavillon royal de Brighton. Quant . 
au singe qui sort d’une poire symbo- 
lique, le livre qu'il tient est un livre 
magique qui contient le secret du 
bonheur. Il va l’ouvrir, le refermer très 
rapidement et disparaître. Et cette fois 
encore le secret échappera. N'est-ce pas 
étrange que les automates possèdent ce 
que les hommes cherchent en vain leur 
vie durant? » 

Mais il n’était pas, dans l’habitude 
du maître des lieux, d’entretenir dans 
le cœur de ses hôtes l’angoisse et l’in- 


Une boîte à musique s'ajoute 
à la complexité d'un mouvement 
d'horlogerie, chacun occupant une 
moitié d'une petite montre en or 
en forme de pastèque (ci-dessus, 
au centre). Le boîtier en or, gravé 
et émaillé, est orné de perles. Une 
feuille part du remontoir, Ce pré- 
cieux objet, qui appartint à la col- 
lection Franck, date de 1804-1807. 


Véritable tableau mécanique en 
miniature, la montre ci-dessus 
laisse voir, lorsque la sonnerie se 
fait entendre, deux petits jaque- 
marts en forme d'amour qui 
tapent sur le timbre surmontant 
le cadran. L'ensemble de la scène 
s'anime à l'unisson. Cette montre 
en or, à décor de petites perles, 
date de la fin du XVIII: siècle. 


rtitude qu’il y avait fait naître. 
Il suffisait d’ailleurs de pénétrer dans 
a salle à manger pour que l’attention, 
tournée, soit attirée alors par une 
ès petite pendule d’or éclatant de 
ut son émail bleu. Cette pièce est un 
œuf » de Fabergé. Il est monté sur un 
piédestal qui sert de pendulette ; sa 
ie supérieure renferme un coq d’or 
t de pierres précieuses qui, après la 
sonnerie, sort, bat des ailes puis chante 
avant de rentrer dans sa cachette. 

Des quarante-neuf œufs qu’en trente- 
trois ans imagina Carl Fabergé pour 
les empereurs de Russie Alexandre III 
et Nicolas II, Maurice Sandoz, outre 
la pendulette au coq, possédait trois 
de ceux qui comptent parmi les plus 
réussis du maître joaillier. 

C’est d’abord le premier de toute la 
série, qui fit s’écrier au tsar, lorsqu’en 
1884 Carl Fabergé le lui présenta, afin 
que, selon l’usage russe, il l’offrîit pour 
Pâques à l’impératrice son épouse : 
« Faites chaque année quelque chose 
de ce genre et je vous l’achète. » 

Conçu sur le modèle des célèbres 
poupées gigognes russes, ce premier 
œuf se présente extérieurement comme 
un simple œuf de poulette : il est en 
or émaillé blanc et contient un jaune 


en or, qui renferme une petite poule 
en or aux plumes de couleurs, qui ren- 
ferme la réplique miniature de la cou- 
ronne du tsar, qui renferme une perle 
d’un merveilleux orient. 

L’œuf mauve date de 1906. Maurice 
Sandoz en fit l’acquisition à la vente 
des collections de l’ex-roi Farouk 
d'Égypte (où il fut adjugé six millions 
et demi de francs). Sur l’émail mauve, 
qui était la couleur préférée de la 
tsarine Alexandra, court un treillis de 
rubans en diamants. A l’intérieur, sur 
une aigue-marine ornée de nénuphars 
en or de quatre couleurs, repose un 
petit cygne. Un minuscule dispositif 
placé sous l’une des ailes permet de le 
mettre en mouvement. 

Destiné à la tsarine Maria-Féodo- 
rovna, en 1908, l’œuf du paon (repro- 
duit en couleurs page 53) se présente 
avec une grande magnificence : fait de 
cristal taillé serti d’or, monté sur un 
piédestal à rocaille également en or, il 


Le pistolet à oiseau constitue l'un de ces 
bibelots précieux inventés certaines fois par 
les artisans suisses pour plaire aux princes 
orientaux. L'œuvre des frères  Rochat 
ci-dessus (longueur: 17 cm) a été fabriquée 
à Genève vers 1815, en or, émail, demi-perles 
et diamants. Lorsqu'on appuie sur la gâchette 
le chien s'abaisse et un oiseau se dresse au 
bout du canon grâce à un mécanisme compliqué. 


Un petit miroir à main, en or de couleurs 
et émail (diamètre: 16 cm, poids: 970 g) recèle 
un oiseau chantant qui sort de la fleur à six 
pétales. Œuvre des frères Rochat, en 1818, 
ce miroir était destiné au sérail de Constan- 
tinople ; une légende infirmée par la date veut 
qu'ilaitété offert par Napoléon à MarieWalewska. 


L'idée d'inclure un mouvement à musique 
dans certains bijoux précieux naquit à Genève 
vers les années 1892. Dès lors, un engouement 
extraordinaire pour ce genre d'objet donna 
naissance à toutes sortes de fantaisies. La 
harpe miniature à musique (ci-contre), en 
or émaillé, qui date du XIX°, est repro- 
duite presque deux fois grandeur naturelle. 


Les tabatières furent elles aussi prétexte à maintes 
combinaisons. Le modèle ci-dessus (haut de la page), 
fabriqué à Genève vers 1810-1820, contient à la fois 
une loge destinée en principe à du tabac à priser, au 
centre, une montre, un automate et une boîte à musique. 
Le décor de tous ces objets en or se compose presque 
toujours de petites perles et d'émaux de couleurs. 


Hommes et femmes de qualité possédaient tous 
au cours du XVIII: siècle plusieurs tabatières, cadeaux 
précieux et toujours d'une mode renouvelée. Une 
tabatière Louis XVI, en or de plusieurs couleurs, porte 
le poinçon de Paris. Sur le couvercle est ciselée une 
scène de marine. Des petits personnages s'affairent 
auprès de tonneaux, devant un bateau qui tangue. 
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Jouets pour grandes personnes, les auto- 
mates atteignent une grande variété. Une dame 
en costume Renaissance avance, tourne la 
tête et remue les mains en faisant le simulacre 
de jouer de la musique. C'est un des objets 
anciens de la collection Sandoz car il a été 
fabriqué à Augsbourg au début du XVIIe siècle, 


Pièce surprenante par sa complexité et sa 
finesse, la tabatière «au magicien » présentée 
ouverte (ci-contre) est l'œuvre de l'horloger 
londonien, de la fin du XVIII siècle, John 
Rich, qui travailla en collaboration avec Genève. 
Lorsque le magicien au chapeau pointu lève 
sa baguette, les colonnes et l'architrave 
émaillées qui soutiennent le petit temple 
changent de couleur — bleu, jaune, rouge — 
l'eau des fontaines coule et la rosace tourne, 


Contient, perché sur un arbuste en 
métal rare, un paon en or émaillé. 
L'oiseau, lorsqu'il est sorti de sa pré- 
cieuse cage, avance en faisant une 
belle roue. 

Du génial joaillier, Maurice Sandoz 
possédait également une pièce d’un 
extraordinaire travail : un oranger au 
tronc d’or et aux feuilles de jade 
sculpté. Des brillants forment les 
étamines, les fruits sont des pierres 
précieuses variées, un oiseau chantant 
lui donne vie sur commande. 

Des bagues au chaton orné de 
fins automates de métal précieux, des 
bracelets receleurs d’oiseaux chantants, 
des pistolets à parfum du canon 
desquels sort un colibri, un miroir 
où se cachent des nénuphars d’or, 
des souris habillées de perles fines, une 
chenille au corps de vermeil, une gre- 
nouille aux yeux de rubis, des flacons 
à parfum, des montres, des civettes, des 
tabatières, des boîtes à mouches, des 


Les horlogers anglais se créèrent, eux aussi, 
une importante clientèle en Orient et en 
Extrême-Orient. Un petit temple, dans le style 
de James Cox, présente des effets de fontaines 
qui coulent et de rosaces tournantes. Or 
ciselé et cristal se mêlent habilement dans 
cet objet digne du palais d'un maharadjah 


Il est rare de voir bouger les pieds des auto- 
mates, même les plus habiles. C'est pourtant 
le cas d'une pauvre vieille femme percluse de 
rhumatismes qui, en s'appuyant sur deux 
cannes, lève un pied après l'autre. En cuivre 
repoussé, gravé et doré (hauteur: 21 cm) elle 
date du XIX° s. anglais. Le monde des auto- 
mates de la collection Maurice Sandoz compose 
un véritable musée ; souhaitons qu'il soit N 
peut-être un jour accessible au public. FI 


corbeilles, des lorgnettes de théâtre, 
dont chacune comporte de petites 
scènes animées. L’inventaire des vitri- 
nes du salon n’en finit pas. 

Maurice Sandoz, parmi cinquante 
clés minuscules et différentes, prenait 
d’une main infaillible la seule qui 
convenait pour mettre en mouvement 
l’objet qu’il avait choisi. Ou bien d’une 
oreille musicale il écoutait le chant 
d’un oiseau pour déceler le méca- 
nisme qui grince ou le soufflet qui 
racle. 

La plupart de ces pièces sont origi- 
naires de Genève, qui leur dut, au 
xIx® siècle, sa prospérité. Des années 
de recherche et d’attente patiente les 
ont amenées peu à peu à Burier. 

Depuis que la ville du Locle avait 
décidé en 1956 d’aménager le château 
des Monts en musée d’horlogerie, Mau- 
rice Sandoz avait souvent exprimé l’in- 
tention de faire don de sa collection à 
ce futur musée. Pour cruelle que puisse 


paraître une telle préoccupation, il est 
permis de se demander s’il eut la possi- 
bilité de prendre, avant sa disparition, 
les dispositions nécessaires à la réali- 
sation de son vœu. 

Le public pourrait alors admirer 
dans quelques mois — on pense que 
le nouveau musée sera inauguré au 
début de l’année prochaine — un 
ensemble d’objets que, du vivant de 
Maurice Sandoz, seuls quelques privi- 
légiés furent admis à contempler. 

A Paris notamment, une trentaine 
de pièces parmi les plus belles contri- 
buèrent en 1954 au succès de l’exposi- 
tion « Horloges et Automates » au 
musée du conservatoire des Arts et 
Métiers. Mais si Maurice Sandoz prêta 
souvent à des expositions temporaires, 
jamais sa collection n’a été groupée 
pour une présentation publique. Le 
petit monde des automates et- son 
grand admirateur mériteraient bien à 
la fois et cet honneur et cet hommage. 
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UN MUSEE JAPONAIS 
D'ART FRANÇAIS TR 


Séduit par la peinture occidentale moderne, un grand 
industriel japonais organise un musée sur la terrasse 
de son building à Tokyo, où des milliers de visiteurs 
peuvent prendre conscience de l’art français, de 
Delacroix à Picasso (voir notre couverture), grâce à 
des tableaux choisis avec un raffinement exemplaire. 


Il était une fois un collectionneur qui, sans crainte des voleurs 
ou du fisc, bien loin de cacher ses tableaux au fond d’un coffre-fort 
ou de bien les dissimuler aux regards indiscrets dans une maison 
inhospitalière, osait les accrocher dans une galerie aménagée à cet 
effet dans le siège social de ses affaires et ouverte au public tout 
comme un musée officiel. Bien entendu, ce n’est pas en France que 
cela se passe, nos amateurs ne commettent pas de ces légèretés inconsi- 
dérées. Mais ce n’est pas non plus au Monomotapa, et je ne conte 
pas là une histoire de bonne femme. C’est au Japon, en plein cœur 
de Tokyo, et le collectionneur bien réel, bien vivant, s’appelle 
M. Shojiro Ishibashi. 

Industriel, à la tête d’une puissante affaire de caoutchouc, il a, 
avec un amour passionné, réuni — outre un ensemble admirable 
d’œuvres d’art extrême-oriental qu’il conserve dans sa villa des 
environs de Tokyo — une collection remarquable de tableaux et 
de sculptures d'Occident ; et, sachant que ses compatriotes avaient 
peu l’occasion de connaître dans leur pays l’art européen (en dépit 
de quelques musées comme le prestigieux musée Ohara de Kurashiki) 
il a bien voulu leur mettre sous les yeux les précieux spécimens qu'il 
en avait pu acquérir. Dans le vaste immeuble où se trouvent ses 
bureaux, au centre de la capitale japonaise, il a fait installer en 1952, 
au premier étage, plusieurs salles remarquablement agencées où 
il expose en permanence ses collections. A ces salles s’ajoutent une 
salle de concert et une salle de conférence : les historiens de l’art 
japonais y donnent régulièrement des cours illustrés de projections 
ou de films, et les étrangers de passage s’y font entendre à l’occasion ; 
j'eus, quant à moi, l’honneur d’y prononcer en novembre 1954 
une causerie que termina la projection de l’excellent film en couleurs 
que Pierre Alibert a réalisé sur le cubisme. Des expositions tempo- 
raires sont également organisées dans une salle de sa galerie, et je 
me souviens avec une profonde émotion de celle qu’il consacra, 
dès le mois de décembre 1954, à Henri Matisse, mort depuis quelques 
semaines seulement : ce fut sans doute là le premier hommage de ce 
genre rendu à la mémoire de l’illustre disparu, dont le trépas fut, 
Je le crains, beaucoup plus vivement ressenti au Japon qu’en France. 
Ainsi se cristallise toute une activité artistique autour de l’ensemble 
d'œuvres d’art occidental à la visite duquel M. Ishibashi convie 
généreusement le public — l’heureux public nippon. 

Heureux, en effet, car cette collection est de tout premier ordre. 
Quelques tableaux anciens, peu nombreux, mais d’une jolie qualité, 
rendent Guardi, Rubens, tels paysagistes hollandais du xvire siècle 
présents à Tokyo et constituent comme le vestibule de l’ensemble, 
très complet, lui, et très remarquable, d’ouvrages modernes et 
contemporains qui retracent, presque sans lacunes, l’aventure de 
l’art français, du romantisme jusqu’à nos jours. Tous les. grands 
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maîtres sont représentés par des ouvrages bien choisis qui en résument 
l’art et le message spirituel. 

C’est ainsi que Delacroix et que le romantisme sont évoqués par 
une seule pièce, mais riche de signification, une aquarelle qui est, 
me semble-t-il, une étude faite pour le célèbre tableau, /a Mort de 
Sardanapale. Y est bien que le romantisme soit figuré par la technique 
qu’il a. chérie entre toutes et à laquelle il a donné ses lettres 
de noblesse : l’aquarelle, parce que c’est là, dans cet art rapide, que 
les romantiques ont pu donner le plus libre cours à leur inspiration 
fiévreuse et exprimer le mieux le frémissement de leur inquiétude. 
Et je suis heureux que Delacroix soit présent au musée Ishibashi 
par cette étude pour son tableau le plus romantique, celui qu'il 
appelait spirituellement « mon massacre numéro deux », d’autant 
que cette étude porte la marque de son génie le plus pur : dessin 
nerveux, couleur raffinée et puissante, expressive, facture d’une 
autorité sans réplique, sentiment du pathétique, sympathie humaine 
qui humanise le cheval, tout Delacroix est là ou, du moins, tout le 
Delacroix romantique de sa jeunesse. 

Tout Corot ou, plus précisément, tout le Corot de la seconde 
partie de sa carrière est également dans l’admirable Vue des bords 
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Jean-Baptiste Corot : Vue des bords de la Loire (28* 38 cm). 


de la Loire que possède le musée Ishibashi. On y trouve associés 
le Corot vaporeux de Ville-d’Avray, sensible et poétique autant que 
Lamartine, et le Corot précis qui sait regarder un paysage, en résumer 
les grandes lignes et en noter la lumière, dans sa singularité la plus 
juste et la plus exquise. 

À côté de lui, il faut citer un peintre un peu oublié aujourd’hui 
— et c’est injustice — car il a joué un rôle capital dansl’évolution 
du paysage français et la préparation de l’impressionnisme. J’ai 
nommé Daubigny, artiste toujours excellent et capable souvent de 
se dépasser lui-même en chefs-d’œuvre de premier ordre, comme 


celui du musée Ishibashi, qui se place parmi ses œuvres les plus 
réussies. 

Réaliste, Daubigny nous achemine vers ce mouvement réaliste 
de 1848 dont les trois champions les plus illustres figurent au musée 
Ishibashi avec des œuvres caractéristiques : Daumier avec des têtes 
vigoureuses, Courbet avec des paysages puissants, Millet avec un 
beau dessin — et l’on sait que c’est là, dans la technique du dessin, 
qu'il a donné le meilleur de lui-même. Sans être d’une qualité excep- 
tionnelle, celui du musée Ishibashi est d’un excellent niveau et montre 
combien Millet a bien réalisé son ambition qui était, à ce qu'il 
disait, de « faire servir le trivial à l’expression du sublime ». Proches 
des réalistes de 1848 par leur observation exacte de la vie, les peintres 
que l’on a appelés parfois ceux de la génération de 1863 en diffèrent 
par le sentiment qu’ils ont de la « modernité », cette « modernité » 
que Baudelaire définissait « l’éphémère, le transitoire, cette moitié 
de l’art dont le permanent est l’autre moitié ». 

Ce sens de la vie trépidante, du pittoresque moderne, qui a carac- 
térisé les hommes du Second Empire, s'exprime avec bonheur dans 
l’excellente aquarelle de Guys que conserve le musée Ishibashi et, 
surtout, dans l’étude étincelante d’esprit et de verve qu’il possède 
de Manet : /e Bal de l'Opéra. Très voisin, dans cette esquisse, de 
certaines esquisses que Carpeaux a exécutées à la cour impériale, 
à Compiègne ou aux Tuileries, Manet a su exprimer dans cette 
œuvre aussi large que spirituelle toute l’élégance de la vie parisienne 
de son temps. Apparenté à ces peintres de la « modernité », Degas 
a, dans ses œuvres les plus complètes, associé ce sentiment de la vie 
moderne avec la curiosité de la structure du corps humain. Ces 
deux qualités spécifiques de son génie se trouvent dans sa magistrale 
Leçon de danse du musée qui a eu raison de représenter ce maître 
par un dessin pastellisé plutôt que par une peinture : car c’est dans 
le dessin et dans le pastel — ainsi qu’en sculpture — que Degas, 
à mon sens, a surtout excellé. 

Et nous voici maintenant en face de l’impressionnisme, dont on 
peut comprendre l’esprit et suivre l’évolution grâce aux tableaux 
du musée Ishibashi. La filiation de l’impressionnisme et du réalisme 
antérieur est rendue sensible par deux toiles magistrales, /a Rue de 
village de Sisley, et la Seine à Bougival de Pissarro. La première 
montre ce que les impressionnistes doivent à Millet et à Courbet, la 
seconde ce qu'ils doivent à Corot. Les toiles impressionnistes anté- 


Edouard Manet : le Bal de l'Opéra, 1873 (47*38,5 cm). 
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Edgar Degas : Leçon de danse (46x89 cm). 


rieures à 1870 sont rares : on n’en est donc que plus content d’en 
trouver deux dans le musée, et deux de cette qualité. 

Mais, rapidement, les impressionnistes prennent conscience de 
leurs recherches et les affirment clairement ; une peinture magistrale 
témoigne de cette phase de l’impressionnisme, celle qui se place 
autour de 1875 ; c’est la splendide /nondation de Claude Monet 
où l’on déchiffre, d’une part, l'effort des impressionnistes pour 
exprimer le plein air, la lumière, l’atmosphère et, d’autre part, 
leur sensibilité aux aspects changeants de la nature, à ses apparences 
mouvantes, je dirai presque à son caractère liquide. Le talent avec 
lequel Monet a rendu l’atmosphère triste, humide, froide de l’hiver 
et a traduit les remous de l’eau, la fuite des nuages, le vent, fait 
de cette peinture une toile maîtresse de sa maturité qui est celle aussi 
de ses autres camarades impressionnistes. Excellentes également, 
une peinture de Pissarro, le Potager de Pontoise, et une peinture de 
Sisley, Matin de juin, représentent à merveille le même moment de 
l’impressionnisme : celui où la passion de la lumière et le sentiment 
de la fugacité de la nature s’expriment sans que les impressionnistes 
en négligent pour autant la forme des objets et la construction des 
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Claude Monet : l'Inondation, vers 1875 (54xX73 cm). 


plans. Mais les années passent et, avec le temps, Monet, Pissarro, 
Sisley s’abandonnent à leur goût des apparences et du plein air. 
Alors leur lumière devient encore plus subtile et les aspects changeants 
de la nature sont encore mieux saisis au vol, mais les formes se font 
indécises et semblent se désagréger dans le feu d’artifice coloré de 
l’air. De cette phase finale de l’impressionnisme témoignent le 
Bougival de Sisley, mais, encore et surtout, les deux tableaux de 
Nymphéas de Claude Monet, où le maître a poussé jusqu’à leurs 
extrêmes conséquences ses conceptions de la peinture. 

Celles-ci, par leur excès même, devaient provoquer une réaction. 
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Paul Cézanne : Montagne Sainte-Victoire, vers 1895 (65,5x 81 cm). 


Cette réaction vient d’anciens impressionnistes en rupture avec le 
mouvement : Renoir et surtout Cézanne. 

Tous deux sont fort bien représentés au musée Ishibashi 
par plusieurs tableaux ou dessins. Du premier, je retiendrai surtout 
le Nu, dans lequel il retrouve deux qualités négligées par les impres- 
sionnistes : la puissance de la forme et le sens de l’éternel. Largement 
construite, présentée avec tout le poids de sa chair, cette baigneuse 
a, de plus, une valeur de mythe. C’est la femme éternelle, intemporelle 
et générale, le symbole de la féminité dans sa fécondité sensuelle : 
tout Renoir est là. Et de Cézanne, le musée Ishibashi possède un 
prodigieux chef-d'œuvre, cette Montagne Sainte-Victoire qu’il 
peignit sur le tard et qui résume deux phases de son art : l’une qu’elle 
conclut, l’autre qu’elle annonce. En effet, durant sa maturité classique, 
de 1880-1895 environ, Cézanne avait trouvé dans la montagne 
Sainte-Victoire son thème favori, celui qui lui avait le mieux permis 
de construire des formes rigoureuses et de les équilibrer, les unes 
par rapport aux autres, en de majestueuses architectures. Ici, il se 
souvient encore de ces recherches : l’exagération des plans de la 
montagne qui paraît taillée en facettes comme un diamant en est 
la marque, ainsi que la géométrisation de la maison qui annonce 
les recherches futures de Derain, de Braque, de Léger, de Picasso. 
Mais à partir de 1895 environ, l’équilibre et la paix de la manière 
classique laissent la place chez Cézanne à une fougue, à un dynamisme, 
à une sorte de romantisme baroque dont le tableau du musée Ishi- 
bashi est une sublime expression. Tout y bouillonne d’une vie 
cosmique — et la palette, se haussant au diapason de ce sentiment 
grandiose de la vie, atteint à des profondeurs minérales de pierres 
précieuses. La touche a une vigueur, l’exécution, une fièvre d’une 
puissance inégalable. Tout le génie de Cézanne vieux vibre dans cette 
Vue de la montagne Sainte-Victoire, une des dernières qu'il ait 
peintes, aux environs de 1895, si je ne me trompe, et une de celles 
où il a mis le plus de son fulgurant génie. 

Ce génie lui a valu d’être le chef de file des peintres qui ont réagi 
contre l’impressionnisme et dont un des premiers fut Gauguin. Des 
tableaux de Gauguin que possède le musée, tous me paraissent 
d’un grand intérêt, car ils permettent de jalonner son aventure. Le 
premier, la Maison dans un jardin, de 1884, très ancien dans son 
œuvre, est encore tout proche de l’impressionnisme : cependant 
le choix du thème, une maison qui refuse de se dissoudre dans 
l'atmosphère et certains rapports de couleurs — vert foncé et violet 
— annoncent déjà la personnalité future de Gauguin. Le second, 
un Paysage de Bretagne, précise sa marche vers un art plus solide 
que l’impressionnisme et dans lequel la couleur se fait plus sourde 
et plus profonde. Le troisième, Arbres en Bretagne, représente 
le stade final de cette évolution, la découverte de la synthèse et l’épa- 
nouissement du génie de Gauguin si caractéristique dans le choix 
des tons et l’allure de la facture. 

L'influence de Gauguin fut capitale sur le mouvement des nabis 
dont le plus grand représentant a été Bonnard. De sa manière nabiste, 
un spécimen exquis est une Scène d'intérieur, de 1899, à l’atmosphère 
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_ouatée, à la lumière chaude et où la tendresse et l’ironie s'équilibrent 


et se complètent d’une façon charmante. Par la suite, influencé par 
l’impressionnisme qui lui fait peindre des paysages et hausser sa 
palette, Bonnard n’oublie cependant jamais le nabisme de sa jeunesse ; 
plus qu’une imitation de la nature et du plein air, les paysages sont 


. pour lui une re-création du monde extérieur, une invention, un rêve 


lyrique, mais où, souvent, le lyrisme est rappelé à l’ordre par une 
note charmante d’ironie : le « toutou » qui trottine au premier plan 
de sa Marine témoigne de son humour narquois — qui disparaît 
cependant parfois de son art, et son art n’est plus alors qu’un poème 
à la gloire de la nature et de ses dons. C’est toute la splendeur des 
fruits qu’il chante dans ses Pêches et toute celle des plantes, des 
fleurs, du ciel qu’il exalte dans son prodigieux Paysage de Vernon, 
une des merveilles du musée Ishibashi. 

Au mouvement des nabis succède celui des fauves. Deux toiles, 
au musée Ishibashi, en résument les aspects : le Paysage de Vlaminck. 
et la Femme au chapeau de Matisse. Toutes deux témoignent du 
goût des fauves pour une peinture qui, au lieu de décrire et d’analyser, 


suggère et résume. Celle de Vlaminck atteste leur passion pour les 
couleurs intenses qu’ils appliquent sur la toile telles qu’elles sortent 
du tube, laissant au blanc de cette toile qu'ils ne couvrent pas en 
entier le soin — dévolu au fond d’or par les maîtres du moyen âge 
— d’harmoniser les tons entre eux, de les faire vivre en bon voisinage. 
La violence de l’exécution s'accorde à celle de la couleur. Tout 
vibre, ainsi, dans ce superbe paysage qui appartient à la msilleure 
manière de Vlaminck, celle qu'il pratiqua de 1900 à 1908 au temps 
de ses années fauves ; tout est chargé de dynamisme et de vitalité : 
tout atteste une intensité qu'il paraît impossible de dépasser. Mais 
un autre aspect du fauvisme est résumé par la Femme au chapeau de 
Matisse, et cet aspect — qui est peut-être l’apport essentiel des 
fauves et de Matisse — c’est la découverte qu’il n’était pas besoin 
pour peindre de s’encombrer de toutes les prétendues trouvailles 
faites par les peintres depuis la fin du moyen âge : modelé, dégradé, 
nuances, valeurs, passage. Au contraire, ont dit les fauves. il faut 
s’en tenir exclusivement aux grands moyens indispensables et leur 
rendre par là leur utilité, ainsi que leur puissance de choc. Aussi, 


dans cette toile supérieure, un des plus beaux fleurons du musée 
Ishibashi, Matisse a-t-il fait appel à la couleur exclusivement, dessi- 
nant par la couleur, suggérant le modelé par la relation des couleurs 
installant la forme dans l’espace et dans la lumière par les Fe 
des couleurs, bref conférant à la couleur une puissance totalitaire 
qui lui rend, du même coup, sa force d’effet. 

Supérieurement représenté par ce chef-d'œuvre, Matisse l’est 
aussi de façon remarquable par des toiles qui jalonnent la première 
partie au moins de sa carrière. Le Nu dans l'atelier me semble dater 
de 1898, alors qu'il fréquentait l’académie Carrière avec Marquet, 
Derain et Jean Puy et qu’il subissait l'influence de Signac et du 
néo-impressionnisme ; il représente donc la jeunesse du maître, 
avant son époque fauve. Sa très belle Femme couchée sur un canapé 
me paraît faite aux environs de 1920 et marquer le passage de sa 
manière sévère pratiquée de 1910 à 1919 à la manière détendue qui 
sera la sienne de 1920 à 1926. La Femme en costume de bain marque 
le retour de Matisse à la hardiesse et à la re-création irréaliste de 
l’univers. Seules manquent des œuvres postérieures à 1935. Celles 


Henri Matisse Odalisque, 1926 (55,5> 46 cm). 


qui sont là suffisent néanmoins pour donner une idée très haute de 
son génie toujours à l’affût de recherches nouvelles et réussissant 
sans cesse à se renouveler. 

Si aucune peinture ne représente les années héroïques et révolu- 
tionnaires du cubisme — 1907-1914 les deux plus grands maîtres 
de cette école figurent du moins au musée Ishibashi avec des toiles 
révélatrices. Il est impossible, en effet, de résumer d’une façon plus 
exquise et plus juste l’art de Braque que ne le font ses Poires. Le 
dessin élégant comme celui d’un meuble du xvuie siècle, la couleur 
raffinée, la lumière incorporée étroitement à la matière, la touche 
beurrée, l'exécution soigneuse et large, savoureuse comme celle de 
Chardin, tout cela montre bien sa personnalité si une et si française. 
Pour celle de Picasso, multiple, contradictoire, plusieurs œuvres en 
prouvent la complexité : une petite Nature morte de 1919 Ia saisit 
au moment où il a abandonné le cubisme, une très belle Tére de 
femme de 1923 prouve que, s’il eût voulu, il eût pu être le plus 
classique et le « mieux » classique des peintres d’aujourd’hui ; 
enfin une Zable de 1946 témoigne de la persistance chez lui des 
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Pablo Picasso : Nature morte, 1946 (51,5x*66,5 cm). 


Georges Rouault : Pierrot (75,5* 51,5 cm). 


préoccupations cubistes qui n’ont cessé de disputer son art à des 
préoccupations expressionnistes et surréalistes. 

Mais les trois grandes écoles nabiste, fauve, cubiste ne résument 
pas toute la peinture française d’aujourd’hui, riche de personnalités 
si indépendantes qu’elles ne peuvent être classées dans aucun de 
ces mouvements. De ces personnalités la plus géniale est celle de 
Rouault, présent, lui aussi, au musée Ishibashi et présent par un 
chef-d'œuvre. Son Pierrot, en effet, donne une excellente idée de sa 
plastique et de sa spiritualité. Une grande figure, frontale, majestueuse, 
hiératique comme celles de l’art byzantin ou de notre moyen âge 
roman, qu’un cerne puissant détache du fond ; un dessin large ; 
un modelé vigoureux ; une matière d’une richesse inouïe, somptueuse 
comme un émail ; toutes ces qualités sont mises au service de l’expres- 
sion d’un message humain bouleversant : quel tragique et quelle 
paix tout ensemble dans ce visage aux yeux baissés, méditatif et 
concentré, énigmatique comme celui d’un bouddha et de qui se 
dégage, malgré le caractère profane du sujet, un extraordinaire 
rayonnement religieux. 


A côté de ce chef-d'œuvre, un autre chef-d'œuvre doit être cité, 
le Canal de Saint-Denis par Utrillo. Il appartient à la meilleure 
époque de l’artiste, celle qu’il pratiquait avant la guerre de 1914. 
La beauté de la matière, qui dépasse celle de la « manière blanche » 
épaisse, généreuse, solide, est égalée ici par la force de la composition : 
celle-ci se fonde sur le contraste des grandes horizontales (légèrement 
obliques) de la berge et du quai avec les verticales parallèles des 
cheminées d’usine prolongées par les réverbères et les poteaux 
télégraphiques. Cette composition monumentale, en accord avec la 
puissance un peu lourde de la pâte, s’harmonise aussi avec le sentiment 
tragique qui se dégage du tableau. C’est tout le poids de la misère 


Edouard Manet : Portrait de M. Brun, 1880 (2,06x1,27 m). 
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Henri Rousseau le douanier : Paysage (45x55 cm). 


qui est rendu ici présent, jusque dans la lourdeur de l’air chargé 
de fumées et dans la densité de l’eau chargée de miasmes. Il y aurait 
encore beaucoup d’autres toiles qui mériteraient un commentaire. 
La place me manque pour le faire, d’autant que je tiens à m’arrêter 
un instant en face des sculptures du musée Ishibashi. Trop souvent, 
en effet, on oublie la sculpture à qui la gloire et le succès de la peinture 
portent un ombrage injuste. Je suis heureux de voir qu'il n’en est 
rien au musée Ishibashi et que les responsables ont pris conscience 
de ce fait que la sculpture française d’aujourd’hui est, comme la 
peinture française d’aujourd’hui, une des expressions les plus hautes 
de l’art occidental. 


Le génie de Rodin est trop connu au Japon pour que j’aie besoin 
de souligner l’intérêt et la qualité de son excellente représentation 
ici ; les deux aspects essentiels de son art — le nu et le portrait — 
sont représentés par des pièces excellentes, telles que le Buste de 
Puvis de Chavannes et telles que le Penseur. 


Nerveux, pathétique, l’art de Rodin, avatar suprême de la tradition 
baroque et romantique, déchaîna une réaction de l’esprit classique, 
épris de calme et d2 paix. En face de cette sculpture au modelé inégal, 
faite de contrastes entre les ombres et les lumières, aux profils 
tourmentés, à la forme dynamique, se dressa une sculpture éprise 
de surfaces lisses où la lumière coule sans que rien l’arrête, amou- 
reuse de formes stables, au dessin évident et pur. Pompon, Despiau, 
Maillol sont les champions de ce retour au calme, illustré au musée 
Ishibashi par des pièces significatives. La Perdrix de Pompon offre 
sa forme simplifiée, mais si juste, si vraie, au baiser de la lumière. 
d’une façon telle que nous pouvons imaginer que ce bronze est du 
duvet, des plumes légères, chaudes, vivantes. A cette forme s’allie 
un sentiment de tendresse qui fait de Pompon le saint François 
d'Assise de la sculpture animalière. Le buste d’Antoinette de Despiau 
est un de ses plus grands chefs-d’œuvre dans un domaine où il en a 
donné beaucoup. Quant à Maillol, sa Tête de femme nous prouve 
la justesse du mot de Maurice Denis qui appelait ce sculpteur « un 
Grec de Catalogne ». Toute la majesté et toute la pureté de l’art 
grec revivent ici, mais aussi toute sa saveur, la saveur qu'il avait, 
un peu avant la perfection du ve siècle, alors qu'il se souvenait 
encore de ses origines et qu’il gardait le contact avec le monde paysan. 
Potier plus encore que sculpteur, potier qui aime les belles roton- 
dités et qui possède le sens de la matière pesante, authentique, 
concrète, Maillol a su exprimer à merveille ici la densité de la chair, 
la solidité des os, dans le même temps qu’il a tourné une belle forme. 
bien ronde, bien solide que la main a envie de caresser. tant elle est 
pleine. Son génie de paysan s’allie ici à son sens de la femme pour 
lui permettre de réaliser une œuvre complète et magistrale. 
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Mais ce retour au classicisme ne définit pas à lui tout seul toute 
la sculpture française d’aujourd’hui. Elle présente aussi un courant 
d’avant-garde, analogue à ceux qui traversent la peinture. La sculpture 
de Zadkine, Mère et Enfant, constitue un excellent spécimen des 
recherches novatrices, celles que la sculpture française a entreprises 
à la veille de la guerre de 1914, sous l’influence combinée de l’art 
nègre, de la peinture cubiste et de l’art des peintres-sculpteurs tels 
que Degas, Gauguin, Matisse et Picasso. 

Nous voici ainsi parvenus au bout de notre promenade dans le 
musée [Ishibashi : mais que d’œuvres encore devant lesquelles on 
voudrait s’arrêter ! Je pense en particulier aux dessins de Manet et 
de Cézanne — excellents et très caractéristiques — au grand Portrait 
de M. Brun par Manet, une des œuvres les plus importantes du maître 
dans ce genre, à la Terrasse de Cagnes de Renoir, à la Nature morte 
au bol de Cézanne, au précieux et charmant Paysage du douanier 
Rousseau, si révélateur de son merveilleux génie. Mais c’est tout 
le catalogue ou presque qu’il faudrait citer. Bornons-nous donc à 
mentionner seulement le bel ensemble de peintures japonaises contem- 
poraines, faites dans le style occidental et parmi lesquelles se détachent 
les œuvres de Takeji Fujishima, de Shigiru Aoki, de Yugo Saeki 
et de Ryuzaburo Umehara, personnalités originales et douées d’un 
métier sûr et d’une vision raffinée. Entre elles et leurs camarades de 
France, Foujita fait le lien : Japonais de Paris qui a su associer les 
qualités traditionnelles de l’art de sa patrie et l’apport de celui de 

PRES ES France, jetant ainsi entre deux cultures un pont que le musée Ishi- 
: les Affiches, 1928 (73X60 cm). bashi jette aussi à sa manière. Et qu'il contribue à rapprocher de la 


Yugo Saeki 


sorte l’Occident et l’Extrême-Orient, ce n’est pas là un de ses 
moindres mérites ni un de ses moindres titres à notre gratitude. FIN 


Maurice Utrillo : Canal de Saint-Denis, 1910 (54xX75,5 cm). 
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RECEPTION A BUREAUX OUVERTS 


Une grande entreprise, à deux pas de l’Étoile, inaugure un buil- 
ding d’une conception nouvelle. Bureaux stylés à tous les 
étages. À la direction, une installation ultra-perfectionnée où 
l’homme du monde prend le pas sur l’homme d’affaires. 


1957. Les derniers échafaudages tombent devant l'hôtel Astoria. 
Cinquante ans auparavant, presque jour pour jour, le plus luxueux 
hôtel de Paris pour l’époque s’achevait au haut des Champs- 
Elysées : six étages de pierre blanche, agrémentés de cariatides, de 
colonnes corinthiennes et de balcons ventrus s’étirent jusqu'aux 
deux coupoles sommitales. M. Émile Jellinek-Mercédès, diplomate 
autrichien et père de la toute récente marque d’automobiles Mercédès 
— du prénom de sa fille — est fier de l’immeuble qu’il vient de faire 
édifier. À deux pas de l’arc de Triomphe, tout le haut-tourisme 
cosmopolite du premier quart de siècle va s’y afficher. 

A cinquante ans d'intervalle, un autre homme d’affaires se félicite 
de son œuvre : M. Marcel Bleustein-Blanchet, président d’une des 
plus importantes agences de publicité française. En l’espace de 
deux ans, il a fait de l’ex-hôtel Astoria (racheté à ses propriétaires 
en 1955) le building le plus moderne du Paris des Champs-Élysées. 

Lorsqu'il décida d’y transférer ses bureaux qui étouffaient dans 
des locaux devenus trop étroits, M. Marcel Bleustein-Blanchet se 
trouva devant un dilemme : allait-il tout abattre pour reconstruire 
à neuf? C'était de beaucoup la solution la plus simple. Ou bien 
conserverait-il l’architecture du bâtiment, quitte à en refondre 
entièrement la distribution intérieure à la mesure des besoins d’une 
entreprise en pleine expansion ? C’était la solution la moins commode. 
C'est celle qui fut retenue, autant par gageure que par souci d’esthé- 
tique, afin de ne pas dénaturer le caractère des Champs-Élysées. 

Extérieurement, donc, on n’a touché à rien, sinon pour brosser, 
décaper, blanchir la pierre et la débarrasser des plus agressives de 
ses fanfreluches sculptées. Mais, intérieurement, on s’est livré à un 
véritable curetage. Rien à tirer en effet des immenses salons du 
rez-de-chaussée, des innombrables salles de bains, des étages, de 
leurs interminables corridors et dégagements. Les architectes, 
MM. Cazalières et Brandelet, évidèrent donc l’immeuble comme un 
melon, sous le couvert d’un immense « parapluie » de tôle, déployé 
sur la terrasse supérieure. Un seul rescapé, l’escalier et sa rampe 
fleurie, vestige attendrissant des audaces du style 1900. 

Pour loger rationnellement les multiples services de l'affaire 


Familier, le bureau privé de l'appartement des hôtes n'est qu'une partie du 
salon, tendu sur trois de ses parois d'un velours gris sur lequel se détachent les 
ors et les bronzes du mobilier Louis XVI : fauteuils médaillons recouverts de 
velours fumé, consoles à dessus de marbre blanc, estampe et paravent peint 
japonais. Par contraste, l'antichambre offre la chaude tonalité d'un velours carmin, 
écrin précieux aux cristaux de girandoles Louis XVI, sur gaines de faux marbre. 


Raffiné, le bureau du président-directeur, M. Bleustein-Blanchet, accorde 
ses lignes rigoureuses à la masse imposante de l'arc de Triomphe entrevu par 
la baie arrondie de l'angle. La boiserie de noyer blond, dessinée par Gérard Mille 
dans un esprit très classique, dissimule les indispensables éléments de travail : 
télévision, classeurs, etc. Les meubles, tous de haute qualité, ont été choisis pour 
leur sobriété très masculine : bureau plat de Saunier, table basse en laque de 
Chine, guéridon de Leleu. Bien que d'un caractère très différent, les grands 
fauteuils de bois doré Régence (originaires du château d'Eu) trouvent néanmoins 
leur place dans le décor : on a pris soin — détail important — de les recouvrir de peau. 


— tant techniques que sociaux — le problème numéro un était de 
récupérer toute la place disponible. Au cinquième étage par exemple, 
les chambres ouvraient sur d’inutiles loggias à balustrades : on 
repoussa les parois extérieures de façon à inclure lesdites loggias 
dans l’étage. Au sixième (ex-étage des domestiques) les plafonds 
étaient beaucoup trop bas : 1 m 80. Comme il était impossible de 
les élever à cause des servitudes de hauteur de l’immeuble, c’est le 
plancher que l’on abaissa. 

Problème numéro deux : l’éclairement. Les pièces qui ne prenaient 
pas jour sur les façades se répartissaient autour d’une cour-puits 
parfaitement obscure. On échancra cette cour vers le haut en une 
superposition de terrasses que prirent d'assaut des plantes grim- 
pantes : au gain de lumière s’ajouta celui — inattendu — d’un jardin 
suspendu. 

Une triple préoccupation a guidé M. Marcel Bleustein-Blanchet 
et son collaborateur, M. Gilbert Cahen-Salvador, spécialement 
chargés de l’intérieur du building et de son aménagement 
efficience technique, confort du personnel et enfin « prestige ». 

A la première répondent les ascenseurs électroniques ultra-silen- 
cieux, les monte-dossiers à déversement automatique, le réseau 
Autophon de recherches de personnes et le circuit intérieur de vidéo- 
télévision qui mettent la direction en contact immédiat avec tous 
les services de l’immeuble. 

La seconde apparaît dans le soin apporté à l’isolement phonique 
(doubles plafonds et revêtements spéciaux sur les murs), à la distri- 
bution de la lumière (un combiné de la fluorescence et de l’éclairage 
direct), au choix des coloris en fonction de l’orientation de chaque 
local et du genre de travail qui s’y effectue. Sans oublier la cafeteria 
et la salle de repos du sous-sol, les douches de chaque étage, la 
cellule médicale et son installation d’oxygénothérapie dans le décor 
d’un jardin d’hiver aux verdures apaisantes. 

Quant au souci de prestige, il se manifeste par l’exceptionnelle 
importance accordée à la décoration de l’immeuble. Celle-ci est 
bi-partite moderne pour les éléments de travail (bureaux du 
personnel et certains bureaux de direction), ancienne pour les 
éléments d’accueil et de réception. Signe des temps : aujourd’hui les 
chefs d'entreprise ne se contentent plus de locaux professionnels 
anonymes et « fonctionnels » — si luxueux soient-ils. Ils veulent 
imprimer à ces locaux le cachet des installations privées. Chagall et 
Buffet ne s’accrochent plus seulement aux murs des salons bourgeois 
mais à ceux des bureaux d’affaires. Les signatures des grands 
ébénistes ne sont plus réservées aux appartements d'Auteuil ou de 
Neuilly mais aux buildings du vif arrondissement. 

Dans celui-ci, c’est un étage entier qui a été réservé à la réception : 
le dernier. d’où la vue sur l’arc de Triomphe est la plus spectaculaire. 
Le mot « réception » s'entend dans le sens le plus large puisque 
l’on a prévu non seulement des salons et des salles à manger pour 
les repas d’affaires, mais encore un véritable appartement privé 
(vestibule, living-room, chambre à coucher, dressing-room et salle 
de bains) où le président peut recevoir « comme chez eux » les hôtes 
qu’il tient à honorer particulièrement. 

Gérard Mille a été chargé d’ordonner la partie « réception » : créer 
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Pour les conversations d'affaires, deux profonds fauteuils de velours carame 
font face à un canapé aux confortables capitons. Cette partie du bureau est traitée 
à dessein dans un style beaucoup plus intime. Mais le mobilier reste de grande 
classe : la console d'acajou est signée Molitor et les baromètres Jacob. Un lion en 
céramique chinoise du XVIIIe rappellele signe du zodiaque de M. Bleustein-Blanchet. 


Autre aspect de l'appartement des hôtes, le coin de feu du salon groupe autour 
de la cheminée des sièges recouverts de velours frappé grenat — contraste voulu 
avec le gris clair de la boiserie du fond, à la mouluration blanche inspirée du style 
Louis XVI. Des appliques éclairent une toile de Vlaminck. Toutes les fenêtres 
ouvrent sur le large balcon du sixième étage, le long des Champs-Élysées. 


un décor sobre et masculin par les lignes, mais très raffiné 
par les détails. Des meubles d’acajou de la fin du xvme® siècle, aux 
lignes droites et simples mais aux signatures rares, se détachent 
sur un fond de boiseries de ton miel — chêne ou acajou clair — 
rehaussées de filets d’or et de laque d’un ton plus soutenu, spécia- 
lement dessinées par le décorateur. 

L'appartement des hôtes, lui, s’est voulu plus chaud et plus 
familier. Le velours carmin qui gaine l’antichambre devient velours 
gris souris aux murs du living-room. Des estampes japonaises et 
des bibelots précieux introduisent l'indispensable complément 
décoratif. 

Pour son bureau personnel, M. Marcel Bleustein-Blanchet a choisi 
un décor rigoureusement classique à filets rectilignes et mobilier 
Louis XVI. Cependant, aucun des instruments de travail néces- 
saires à la vie d’une entreprise moderne n’est absent. Simplement, 
on n’en voit aucun. Classeurs et coffres-forts s’incorporent#dans la 
boiserie ; téléphones, magnétophones, boutons de commande de 
toutes sortes s’abritent dans un meuble d’acajou conçu par Gérard 
Mille de manière à ne pas offenser le superbe bureau plat voisin, 
estampillé Saunier. Quant à l’appareil de télévision, c’est une toile 
de Chagall — pivotante — qui peut l’escamoter le cas échéant. 

Mais à peine a-t-on quitté le bureau directorial qu’on se trouve 
au cœur d’une décoration moderne nettement affirmée qui fera 
d’ailleurs l’objet d’une étude dans les prochains mois. Sanglar et 
jute pour les revêtements muraux, essences exotiques pour les 


Une chambre à coucher a été prévue pour les invités de passage à Paris. Elle 
prolonge le salon, photographié ci-contre, et est elle-même prolongée par un 
dressing-room et une salle de bains. La boiserie d'acajou clair à filets d'or s'enrichit 
d'une « grecque » courant sous la corniche. Trois toiles de Bernard Buffet (la 
troisième invisible) animent la nudité des panneaux de bois. Une bourrette de soie 
vert amande recouvre le lit. Les sièges d'acajou au dossier ajouré sont anglais. 


Une salle à manger en rotonde permet au président de traiter ses hôtes sans avoir 
à quitter l'immeuble. Les sièges ont été réalisés en cuir vert olive d'après un modèle 
de Georges Jacob. Entre les demi-colonnes destinées à élever le plafond, des 
appliques de Gouthière (exécutées pour la chambre de la reine, à Trianon) alternent 
avec une paire de consoles Louis XVI, taillées en pierre de Bourgogne rouge. 


Un escalier intérieur à rampe d'acajou (ci-contre, à gauche) conduit du cinquième 
étage — étage des bureaux directoriaux — au sixième, étage des salons de réception 
et de l'appartement des hôtes. L'antichambre exiguë qui le dessert se trouve 
agrandie par un jeu de glaces. De part et d'autre d'un guéridon en bronze doré 
de Martin Carlin, les deux chaises d'acajou révolutionnaires à dossier en forme de 
bouclier appartiennent à une série de six, chacune présente, gravé sur le dossier, 
un attribut différent. Corniche à rais de cœur et plinthe en faux marbre suffisent 
à assurer le contexte indispensable à un mobilier aussi nettement «typé ». 


Le musée « Eisenhower » appelle aux visiteurs que le building servit pendant 
huit mois de Q. G. au genéral Eisenhower. Ses souvenirs personnels y sont 
réunis dans un décor d'acajou. Parmi les meubles les plus remarquables, outre 
les chaises-boucliers : une paire de guéridons tripodes en bronze et ébène et une 
table bouillotte de Weissweiller. Les étoiles appliquées à la corniche reproduisent 
toutes c2lles qui figurent sur le drapeau américain : il n’en manque pas une. 
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tables, tubes de fer mat pour les sièges : c’est ici l’œuvre des stylistes 
du studio d’esthétique industrielle de la maison (qui a étudié égale- 
ment, sous la direction de W. Slavik, l’aménagement du drug-store 
qui occupe le rez-de-chaussée de l’immeuble). Concilier les exigences 
fonctionnelles et celles de l’esthétique posait souvent des problèmes 
ardus. Des solutions ingénieuses ont été trouvées. Telle l’habile 
utilisation des piliers de soutènement qui traversent tous les halls 
d’étage du building : tantôt estompés dans les tonalités gris pâle de 
l’ensemble, tantôt soulignés par l'application de panneaux verticaux 
vivement colorés, tantôt encore réunis quatre à quatre par descloisons à 
claire-voie qui délimitent autant de retraits favorables à laconversation. 

En 1951, au temps où l’immeuble était encore un hôtel, le général 
Eisenhower y installa son quartier général parisien. Un petit salon 
voisin du bureau de M. Marcel Bleustein-Blanchet a été réservé 
à la commémoration de ce souvenir : des ordres du jour, des auto- 
graphes, divers documents photographiques sont réunis dans un 
décor d’acajou, évocateur de l’époque de Washington. 

Ainsi, à quelques mètres de distance, se trouvent confrontés les 
deux aspects-clés de l’aménagement de la maison : dynamisme 
des solutions modernes, prestige et élégance de la tradition. 


Pourles déjeuners d'affaires importants, la grande salle à manger offre la possi- 
bilité de dresser dix-huit couverts au sixième étage de l'immeuble (ci-dessus au 
centre). Une paire de vitrines à croisillons abriteune collection de porcelaines de 
Saxe. Parfaitement symétriques, deux « serviteurs muets » de Canabas supportent 
des girandoles suédoises en cristal et bronze doré, que l'on retrouve également en 
milieu de table. Le tapis rond est un modèle de style Louis XVI en Savonnerie. 


Des salons de réception communiquant par des cloisons escamotables relient 
entre elles la grande et la petite salle à manger sur toute la longueur de la façade. 
La décoration a été prévue de telle sorte que, les cloisons abattues, ils ne forment 
plus qu'une seule pièce. Ci-dessus, un canapé de poulain retourné havane s'adosse 
à une vitrine de blancs de Chine. La table de laque est posée sur un tapis d'Orient 


Les portes de communication (ci-contre) sont faites du même bois de chêne 
à filets d'acajou que tous les revêtements muraux des pièces de réception. Le 
caractère géométrique de la mouluration s'accorde à la destination des lieux, donc 
élégance discrète et sobre. Peu de meubles, peu d’'ornements, la console d'acajou 
et bronze doré révélée par l'ouverture est un rare modèle à entretoises ajourées de 
la fin du dix-huitième siècle. En effet, un certain dépouillement a été recherché. 
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La terrasse du building, débarrassée de toutes es excroissances qui la dépa- 
raient — cheminées et mansardes diverses — est devenue un véritable jardin 
suspendu en plein cœur de Paris. Pour obtenir ce résultat, il a suffi d'un pavement 
clair, d'un jeu de barrières de bois à croisillons blancs et d'une collection d’arbustes 
et de fleurs en caisses. Les meubles de fer sont dus au studio d'esthétique indus- 
trielle (M. Slavik) de la société, qui a réalisé également tout l'aménagement 
intérieur (moderne) des services commerciaux et techniques de l'immeuble. 


Le balcon du sixième étage double l'enfilade des salons de réception. On l'a 
égayé d'un nouveau dallage et d’une bordure de capucines. Mais l'alignement 
des portes-fenêtres, avec leurs amusants frontons, a été respecté. Il en a été 
de même pour toute l'architecture extérieure de cet immeuble de grand luxe. 


Toutes cloisons enlevées, les quatre salons et salles à manger du sixième étage 
n'en forment plus qu'un. Les fenêtres (ci-dessous) sont les mêmes, vues de 
l'intérieur, que celles de la photo ci-contre. Une semblable bourrette jaune orangé 
les habille. Tout au fond, on distingue la vitrine aux blancs de Chine photographiée 
à la page précédente. Ainsi, il suffit d'une heure pour créer une immense 

allée de portiques d'où la vue s'étend de la Concorde à l'arc de Triomphe. FIN 


Bernardo Bellotto, de l’école 
italienne 1724-1780 (attribué à) : 
« Vue de Venise : le Pont du 
Rialto », toile 38X54 cm, vendue 
avec son pendant, « le Bassin de 
Saint-Marc », 790 000 F le 6 juin 
à la galerie Charpentier (Me Laurin ; 
M. Lebel). Les toiles attribuées avec 
certitude à B. Bellotto peuvent 
dépasser largement un million de F. 


Abraham Bosschaert, école 
flamande vers 1612-1643 : « Fleurs 
dans un vase », peinture sur bois 
63x50 cm, vendue 700 000 F le 
6 juin à la galerie Charpentier 
(Mes Rheims et Laurin ; M. Lebel). 
Les fleurs de Bosschaert sont 
composées d’une façon archaïsante. 
Leur effet décoratif est très apprécié 
des amateurs et collectionneurs. 


Johannes Leemans, école 
hollandaise 1633-1688 : « Attributs 
de chasse en trompe l'œil », toile 
81X65 cm, vendue 14 400 F belges 
soit 120 000 F français le 6 décembre 
dernier à la galerie G. Giroux à 
Bruxelles. Signée et datée 1669. 
Nature morte à sujet de chasse, 
qui est très caractéristique de l’œu- 
vre de ce petit maître hollandais. 


Hieronymus Il Francken, école 
flamande 1578-1623 : « les Vierges 
sages et les Vierges folles», peinture 
sur panneau 66X 104 cm, vendue 
350 000 francs le 24 juin dernier à 
Lyon (M€ Laurent, Ballioud ; 
MM. G.-M. Gairac et F. Heim). Au 
dos, marque de la Guilde d'Anvers 
(une main). Cadre en bois sculpté 
et doré qui date du XVIe siècle. 


Abraham Storck, école hollan- 
daise 1635-1710 (attribué à) : « le 
Départ pour la pêche», toile 
60 “ 83 cm, vendue 580 000 francs le 
11 juin à l'Hôtel Drouot (Me Lemée ; 
M. R. Delestre). Sur un drapeau 

monogramme illisible. Storck est 
un des peintres de marines hollan- 
dais apprécié pour ses scènes 
presque toujours très animées. 


Baron Gérard, école française 
1770-1837 (attribué à) : « Portrait 
en buste du maréchal Lannes, duc 
de Montebello », toile 65x54 cm, 
vendue 280 000 F le 20 juin à l'Hôtel 
Drouot (Me René Laurin ; M. Lebel). 
Cette toile, qui aurait été offerte 
par le maréchal Lannes au comte de 
Labédoyère, présenteprincipalement 
un intérêt du point de vue historique. 
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ciens et modernes 


Georges d’Espagnat, né en 1870 : 
« Vases de fleurs », toile de 
73X60 cm, vendue 140 000 francs le 
28 avril à l'Hôtel Drouot (Me Alph. 
Bellier). La palette aux tonalités 
délicates du peintre n’est pas sans 
analogie avec celle de Renoir. Elle 
convient particulièrement bien à ses 
toiles de fleurs qui sont les plus 
cotées dans toute son œuvre. 


André Bauchant, 1873-1958 : 
« Promenade du dimanche », toile 
marouflée sur du contre-plaqué 
26 xX39 cm, vendue 60 000 francs le 
5 février dernier à l'Hôtel Drouot 
(Me Bellier). Datée 1937. Une des 
dernières toiles vendues avant la 
mort du peintre en août dernier. 
Bauchant reste un des peintres les 
plus vrais de l’école « naïve ». 


Maurice Utrillo, 1883-1955 : 
« le Château de Saint-Bernard (Ain), 
1924», toile 46X55 cm, vendue 
2 970 000 F le 24 février à l'Hôtel 
Drouot (M€ Bellier ; M. Dubourg). 
Grosse enchère pour une œuvre 
au style caractéristique mais dont 
le sujet ne compte pas parmi les 
plus recherchés qui sont les vues 
de Montmartre et de la banlieue. 


Gustave Loiseau, 1865-1935 

« Bord de rivière aux peupliers, 
1897 », toile 81X60 cm, vendue 
200 000 F le 16 avril à l'Hôtel 
Drouot (M€ Bellier). Technique et 
sujet très impressionnistes, évoquant 
Monet. Cote toujours soutenue 
comme celle de tous les petits 
maîtres qui se situent dans le sillage 
des maîtres de l’impressionnisme. 


Edouard Goerg, né en 1893 : «la 
Parisienne au verre de whisky », 
toile 55*X46 cm, vendue 380 000 F 
le 6 juin à la galerie Charpentier 
(Mes Maurice Rheims et Laurin ; 
M. Dubourg). Datée 1949 et annotée 
au dos par l'artiste. Personnages 
expressionnistes enveloppés d’une 
lumière irréelle qui sont caracté- 
ristiques de l’œuvre de ce peintre. 


Claude Dufresne, 1876-1938 

« la Chasse », toile 1I5X147 cm, 
vendue | 550 000 F le 10 juin à la 
galerie Charpentier (vente citée). 
Les toiles de Dufresne, influencées 
par les principes du cubisme, 
montrent la prédilection du peintre 
pour les grandes compositions déco- 
ratives. Chasses et scènes exotiques 
apparaissentcommeses sujets favoris. 
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passé et les présente telles que l'amateur moderne les redécouvre. 
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Les dernières fouilles de Piazza Armerina, dans la fameuse villa aux 
« bikinis », ont mis au jour d'immenses galeries pavées de mosaïques 


DRE PA \ 
romaines des III° et IV: siècles qui illustrent la capture des bêtes sauvages. 


CHASSE EN SICILE 


par À. t’Serstevens 


En plein centre de l’aride et grandiose Sicile d’été, non loin de cette Enna que Callimaque, le 
poète grec, appelait le nombril de l’île, le paysage des environs de Piazza Armerina évoque 
une bucolique fortunée, beaux jardins, versants touffus, potagers gras, vastes plantations de- 
noisetiers arborescents, la principale culture de la région. 

La petite route sinueuse qui mène aux ruines del Casale suit un étroit vallon qu’on pourrait 
croire de France, tant il est frais et ombragé. La verdure enserre si étroitement les restes de la 
villa romaine qu’elle vous apparaît tout d’un coup, au débouché d’un sentier déclive, et reste 
enclose tout entière dans les arbres, sauf une vague trouée vers la vallée de la Nocciara. Ce 
serait un asile d’anachorète sybarite ou de misanthrope apaisé, si l’on ne savait que passait non 
loin de là, au temps de l’empire romain, la route de Catane à Agrigente, dont nous 
parle l’{finéraire d’ Antonin. 

A vrai dire, il ne reste pas grand-chose des édifices proprement dits : quelques colonnes du 
péristyle, relevées par les archéologues, et un épais massif de pierres qui faisait peut-être partie 
de la basilique, sinon d’une fortification tardive. En fait, nous n’avons plus que le plan de la 
villa, mais clairement dessiné par les bases des murs, un mètre de hauteur tout au plus, ce qui 
émergeait du limon des crues ayant été exploité comme une carrière, pendant de longs siècles, 
pour bâtir les maisons de paysans. Du point de vue architectural, on ne saurait donc en rien 
comparer la Casale avec la villa Adriana, par exemple, ni même avec les demeures patriciennes 
de Pompéi ou d’Ostie. 

Son intérêt n’est pas là, mais dans l’extraordinaire ensemble de mosaïques qui recouvrent 
le sol de toutes les pièces, jusqu'aux plus petites, jusqu'aux plus secrètes, et en font un des plus 
émouvants musées de cet art spécifiquement romain. 

On a mis très longtemps à les remettre au jour. Le dix-huitième siècle n’ignorait pas l’existence 
de ces ruines ensevelies par une inondation boueuse, sans doute dès le dixième siècle. Mais 
ce n’est qu’à la fin du dix-neuvième qu’on entreprit les fouilles qui devaient, dès l’abord, 
rendre au soleil sicilien l’une des plus belles mosaïques, celle de Thésée et du massacre des cerfs. 
Une si précieuse découverte ne devait pas amener les chercheurs à déblayer le reste. Les fouilles 
abandonnées pendant près de cinquante ans ne furent reprises qu’en 1929, sous le règne de 
Mussolini ; abandonnées de nouveau pendant la dernière guerre mondiale, on les recommençait, 
en 1950, sous la direction de Gino Gentili (*). Elles sont aujourd'hui presque entièrement 
terminées, si l’on se contente de dégager la villa elle-même, sans pousser jusqu’à l’agglomé- 
ration qui l’entourait. Elles devaient mettre au jour un trésor exceptionnel, plus de trois mille 
cinq cents mètres carrés de mosaïques, la plupart en très bon état de conservation. Déformées 
cependant durant leur ensevelissement séculaire, crevassées par les mouvements du terrain, 
elles ont toutes été détachées du sol, rétablies ensuite sur une base plus solide, avec la plus 
intègre fidélité. 

Elles ne sont pas toutes de la meilleure époque, la villa n'ayant pas été construite d’un seul 
coup, mais agrandie peu à peu, entre le troisième et le cinquième siècle. Il en est même qui en 
ont recouvert d’autres plus anciennes, comme il en est de la déjà fameuse mosaïque des Bikinis, 
l’une des moins bonnes du point de vue artistique, mais devenue illustre par son aspect de 
modernisme : on croirait des pages arrachées à un prospectus de station balnéaire. L'ensemble 
va des pures compositions classiques du péristyle —— têtes d'animaux dans un cadre rond de 
laurier touffu — aux dessins un peu lourdauds du triclinium, d’une outrance pré-romantique : 
un art de parvenu qui se pose en lettré. 

On ne peut, en effet, comparer ces mosaïques à celles de la grande Rome impériale, de Tibère à 
Dioclétien. Elles n’en ont ni la délicatesse, ni les nuances, ni les modelés, ni le fini. C’est du 
travail de très habiles artisans que je croirais volontiers venus, avec leur maître. des colonies 
africaines, leurs modèles et leur manière pris à Leptis, Volubilis, Hippona et autres lieux de ce 
continent. C’est ce qui m'a fait penser que le constructeur de cette villa champêtre pouvait 
bien être un affranchi numide, enrichi dans la fourniture des bêtes fauves aux entrepreneurs des 
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jeux du cirque ; supposition toute gratuite, je le veux bien, mais pas plus 
que les attributions des archéologues professionnels. 

Il est à remarquer que le plus grand nombre des mosaïques, principalement 
celles de la première période, au temps de l’ancêtre bâtisseur, sont consacrées 
aux bêtes de grande chasse, à la capture de ces bêtes vivantes, à leur expé- 
dition vers Rome, sur des navires de haute mer, et à leur production dans 
le cirque. L’hémicycle, qui doit être parmi le premier en date des édifices, 
est entièrement pavé, comme je l’ai dit plus haut, de têtes de ces animaux 
de brousse africaine ; et leur capture, leur embarquement s’étalent sur 
des vestibules et des couloirs entiers, avec un réalisme dans l’anatomie et 
les mouvements qui ne peut venir que d’un homme parfaitement documenté. 
Je sais bien que ces scènes de chasse se retrouvent un peu partout dans les 
mosaïques africaines, mais jamais avec un tel ensemble ni sur des surfaces 
aussi étendues. Ces innombrables lions, tigres, panthères, antilopes, buffles, 
éléphants, rhinocéros, voire chameaux et même autruches, poursuivis 
par des cavaliers, garottés tout vifs, transportés vers les arènes de Rome, 
me semblent raconter l’histoire, ou au moins exprimer les goûts de ce proprié- 
taire que je crois retrouver dans un personnage à tête de Numide, coiffé 
du bonnet des affranchis. 

Je m’imagine aussi que ce sont les descendants de ce fournisseur de cheptel 
à griffes, à cornes et à trompe qui, dans leur oisiveté de fils à papa, s'étant 
frottés à des poètes et des philosophes de province, ont cru devoir s’intéresser 
aux mythologies conventionnelles. Ces snobs, dédaignant le bestiaire de 
l’ancêtre et ses souvenirs de broussard, ont fait paver les bâtiments neufs 
avec les travaux d’Hercule et les enchantements d’Orphée sur la lyre, 
motifs traditionnels, ce dernier surtout, d’un symbolisme décoratif et 
commode. 

Ces miennes déductions, d’une archéologie discutable, ont pour but 
de rendre la vie à de grandes choses mortes ou restées longtemps en léthargis 
Au cours des longues journées que j’ai passées à la Casale, je l’ai vue peu 
à peu se peupler de fantômes à la façon de Pétrone et surtout de son Trimal- 
chio, l’insolent nouveau riche gonflé de vaniteux sesterces. 

C’est dans le vestibule dit de la Grande Chasse — soixante-dix mètres 
de longueur, en comptant les exèdres des deux bouts, sur cinq de largeur — 
et dans une petite salle rectangulaire qui s’ouvre sur la partie nord du péri- 
style que se déploient les plus belles mosaïques de la Casale, toutes deux 
figurant la poursuite et la capture des bêtes sauvages. 

La grande est une bouleversante épopée cynégétique : luttes de cavaliers 
et de piétons contre des animaux féroces qui bondissent à travers le paysage ; 
combats à l’épieu et au bouclier contre des félins musclés, dont un griffon 
aux larges ailes de rapace ; flottille de barques aux rames abattues qui 
emporte vers Rome le butin pour belluaires ; toutes images d’une race 
puissante qui faisait peu de cas de la vie, même la sienne propre. 

L’autre, dans la petite pièce du péristyle — huit mètres sur six environ — 
a la délicatesse et le rempli d’une tapisserie persane : pourchas de cerfs 
vers les filets des pièges, curée de sangliers, dans un décor rural d’yeuses 
et de cyprès que domine un sacrifice à Diane. 

Il n’est toutefois pas une seule des quelque quarante-cinq pièces, vestibules 
et galeries à colonnades, qui n’offre un ensemble ou quelques détails d’une 
haute qualité, soit artistique par le mouvement plus encore que par la 
composition, soit historique par les documents qu'elle propose à notre 
curiosité. Le savant Anthony Rich, pour son Dictionnaire des Antiquités, 
vieux de plus de cent ans mais toujours aussi précieux, aurait trouvé ici 
une multitude d'images à ajouter aux quelque deux mille qu’il nous a 
données. A cette seule étude de la vie romaine, on passerait dans le labyrinthe 
de la Casale les journées les plus fécondes. 

On ne peut pas, en effet, se contenter d’une simple visite de cet étonnant 
musée de la mosaïque impériale. Alors que d’autres fouilles aussi récentes, 
comme celles du quartier romain d’Agrigente ou du bourg grec (?) d’Aidone 
n'éveillent qu’un fort mince intérêt, celles de la Casale présentent une des 
plus magnifiques trouvailles de notre temps. Il est difficile de se représenter 
par des photographies, aussi nombreuses soient-elles, ce que peut offrir à la 
contemplation de l’artiste un pareil ensemble, et dans un aussi parfait 
état. Trois ou quatre jours attentifs sont sans doute nécessaires pour 
apprécier ces innombrables tableaux de cubes colorés, dont certains couvrent 
d'immenses surfaces. C’est en quelque sorte un Monreale païen, étendu 
sous les pas, au lieu de magnifier murs de nefs et absides. 
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Buste de chasseresse, détail du grand salon d'Arion. 
Fin du IlI® siècie après J.-C. 

Embarquement des autruches, détail du vestibule de la 
Chasse. Fin du Ill: siècle après J.-C. 


Capture d'une lionne, détail du v2stibule de la Chasse. 
Chasseurs, détail du vestibule de la Chasse. 

Tête d'hippopotame, détail du vestibule de la Chasse. 
Tête d'ours, détail du vestibule de la Chasse. 

Tête de sanglier, détail du salon à la petite scène de Chasse. 
Fin du Ill: siècle après J.-C. 
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Cheval avec l'hydre de Lerne, détail du triclinium. Fin 
du Ill® siècle après J.-C. 

Taureau, détail du vestibule de la Chasse. 

DER: 


(*) Dans son étude publiée en 1956 qui sert de guide officiel à 
Piazza Armerina, M. Gino Vinicio Gentili présente cette villa 
comme le rendez-vous de chasse de l'empereur Maximanius 
Herculius ; la rivière, les bois riches en gibier fournissaient 


au 


de repos pendant les mois d'été, d'août à octobre. 


x hôtes des distractions au cours de leurs séjours 


FIN 
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GRANDEUR 
DES BOUQUETS 
DE FÊTE 


« 


Il n'y & pas de fête sans fleurs. C'est une règle générale 
qui se vérifie, quel que soit le cadre de la fête et quel qu'en. 
soit le prétexte. 

Il n'y a pas non plus de «bouquets de fête» sans . 
recherche ni apprêt. Il s'agit, en fait, beaucoup moins des. 
qualités de chaque fleur que de l'impression d'ensemble : 
que l'on veut imposer. Pour imposer cette impression, 
on a aujourd’hui tout d’abord recours aux effets de choc : … 
plus de petits bouquets mais une « pièce montée » ou, au … 
besoin, des effets de répétition, toujours très en vue. Les 
fleurs doivent être le « signal » de la fête en toutes saisons, 
comme l'arbre de Noël, aussi grand que possible, est le | 
centre d'attraction du réveillon. 

Pour confectionner ces bouquets géants, il faut généra- 
lement une armature (en bois, en grillage ou une motte 
de terre glaise) sur laquelle on échafaude les fleurs. Cette 
construction préliminaire qui donne le ton architectural 
est le résultat d'un parti pris prémédité : le parti pris d'un 
style — pas obligatoirement celui du décor où se déroule 
la fête — capable à lui seul d'en exprimer le caractère. 

On admet aujourd'hui que toutes les fleurs conviennent 
à toutes les fêtes. Tout l'art consiste à donner aux mêmes 
fleurs une personnalité différente selon qu'elles décorent 
la garden-party d’un diplomate ou qu'elles président 
au premier bal d'une jeune débutante : groupées en gerbes 
ou assemblées en un montage visiblement savant, elles 
peuvent avoir l'air naturelles ou recherchées, vigoureuses 
ou délicates. La suprêm2 habileté d'un bouquet est de 
cacher sous un air très naturel des fleurs travaillées (désha- 
billées de leurs feuilles les tiges auront plus de souplesse; 
les feuilles reviendront ensuite prendre leur place logique 
auprès des fleurs). Dans une fête, cependant, un principe 
formel : les fleurs n'ont pas le droit de se présenter en 
brassées spontanées. Le traditionnel pied-d'alouette des 
jardins, réservé autrefois aux bouquets de campagne, 
est devenu une fleur de salon (au nom savant de delphi- 
nium) grâce à sa haute taille qui sert d'armature aux grands 
bouquets d'apparat. Ainsi naissent les gerbes monu- 
mentales, les massifs géants des jours de fête. 

Voir grand en proportions entraîne aussi à élargir le sens 
des mots. Ces « fleurs de fête » englobent avec elles non 
seulement la variété des corolles et des couleurs, mais 
aussi la diversité des fruits : citrons, pêches, bananes, 
ananas, raisins, qui évoquent l'abondance et, parfois même, 
des légumes décoratifs : choux, choux-fleurs, aubergines, 
artichauts, tels qu'on peut les voir sur les toiles du XVIIe 
ou du XVIII siècle. La présence des plantes vertes ou 
de couleurs, de branchages coupés, quelquefois aussi 
de vraies souches d'arbres, selon la mode récente venue 
du Japon, renouvelle l'aspect des bouquets. Pour atteindre 
à la somptuosité, on ne craint pas non plus d'introduire 
des éléments tout à fait étrangers, tels que plumes, coquil- 
lages, draperies légères pour revenir même aux fleurs 
artificielles. Elles ont le suprême avantage d'obéir doci- 
lement à la discipline de forme ou de couleur que l'on 
veut leur imposer. La tendance actuelle est aux mélanges 
d'espèces qui suggèrent l'idée de profusion et de faste, 
accompagnement logique à l'éblouissante variété des 
toilettes, qui donnent tout leur éclat aux fêtes. 

Il va sans dire que de pareilles compositions demandent 
non seulement une grande sûreté de goût mais aussi 
beaucoup de science : habileté des rapprochements 
harmonieux, connaissance technique du travail des fleurs 
et de leur préparation, justesse dans le choix et la quantité 
des divers éléments selon la saison. Sans envisager 
l'ampleur de mise en scène des grandes réceptions qui 
font date (voir les articles de Jacques Frank, dans Connais- 
sance des Arts de septembre 1957, et d'Emmanuel Motte 
en octobre dernier), il est bien exceptionnel d'être capable 
de réussir soi-même ce genre de décor. Beaucoup de 
fleuristes s'intitulent maintenant fleuristes-décorateurs. Il 
ne faut pas hésiter à avoir recours à eux — dût-on dépenser 
vingt ou trente mille francs pour donner à une fête le « bou- 
quet de choc » qu'elle mérite. Le fervent amateur de roses 
trouvera peut-être un peu tumultueuses de telles présen- 
tations florales, mais l'amateur de spectacles y trouvera 
la même joie qu'à un décor de théâtre bien agencé. 


A l'Orangerie de Versailles seules les caisses d'oran- 
gers, alternées de buis taillés, s'imposent pour être à 
l'échelle de la vaste voûte. Leur feuillage sombre crée un 
contraste de couleurs qui fait valoir la blancheur dorée de 
la pierre. Les fleurs ont été réservées par M. Scott aux 
tables du souper, détails de petite dimension. Elles laissent 
l'ordonnance sévère des arbustes accompagner la pureté 
des lignes de l'architecture de Mansard que tout décor 
ajouté risquerait d'altérer, Au « Bal des débutantes », 
auquel il fallait donner un caractère jeune et officiel, 
convenait ce cadre empreint de simplicité solennelle. 


Pour être l'ornement majeur d'un grand diner, le bouquet de 
style remis à l'honneur par Mme Dedeban prend tout son sens 
lorsqu'il est posé lui-même sur une commode Louis XIV aux lignes 
austères dont il accentue le caractère. L'infinie variété de formes 
et de couleurs des fleurs qui le composent obéit à une savante 
discipline. Le classicisme du motif répartit les fleurs légères en 
grappes et les corolles plus volumineuses de façon à leur donner 
un équilibre qui n'a pourtant rien de géométrique. Branches de 
bourgeons et lianes de lierre soulignent le dessin général du 
bouquet pour lui donner une silhouette précise et organisée. 


Bien au centre de la table octogonale, un bouquet monumental 
s'épanouit un jour de réception à l'image inversée du lustre hollan- 
dais en cuivre qui règne dans le salon du château de Groussay. 
Pour obtenir un volume décoratif proportionné à l'ampleur de 
la pièce — 8 mètres de hauteur sous plafond — Mie Mausy de 
Guitaut n'a pas craint de glisser quelques fleurs artificielles parmi 
les vraies fleurs : elles soutiennent l'armature de l'ensemble. 
Complément très XVIIe siècle, dans l'esprit cher à M. Charles 
de Beistegui, le bouquet repose dans une vannerie tressée comme 


sur une toile du peintre de fleurs hollandais Van Huysum. 


C'est la ligne sinueuse d’un tronc d'arbre qui sert de charpente 
à la composition florale pour présider le buffet principal d'un bal 
d'entrée dans le monde. Malgré l'écorce toute rugueuse qui Sup- 
porte l'ensemble (l'arrangement n'est pas japonais pour autant), 
c'est avant tout un grand raffinement qui s'en dégage. Toutes 
les fleurs sont précieuses, du moins par rapport à la saison presque 
hivernale encore et, pour mettre chacune en valeur sans pourtant 
distraire de l'intérêt général, elles sont groupées par espèces. Par 
l'équilibre dans la dissymétrie, M"° Arène donne tout son caractère 
au motif floral, éloigné de la simple fantaisie parce que son aspect 
est architecturé et le rapprochement des fleurs, très recherché. 


79 


80 


Des couleurs claires uniquement donnent une grande impression de jeunesse (mais 
sont plus animées que du blanc) dans le bouquet composé par Me Bouchet de Fareins 
pour le mariage de Mie Couvelaire. Reflétées par une grande glace Louis XIV qui leur 
confère une certaine dignité, les fleurs obéissent à une disposition rayonnante — en soleil 
Louis XIV — mais dépourvue de symétrie. Elles se confondent ainsi avec l'intimité du 
salon où les objets d'art se côtoient dans une familiarité raffinée. Le feu d'artifice de 
fraîcheur des fleurs parmi les objets anciens semble vivre en bonne intelligence avec eux. 


Un air de jardin public sous le Second Empire est venu, pour un soir de gala, accentuer 
l'opposition entre l'intimité du petit salon à souvenirs et la dignité cérémonieuse des 
grandes salles Louis XIII au château de Groussay. Arceaux dorés en terrasses et palmiers 
nains jaillissent jusqu'au plafond, posés en jumeaux de chaque côté du piano, évoquant 
à la fois le kiosque à musique et la serre (ci-dessous à gauche). L'abondance des fleurs 
dans les jardinières et la hauteur des palmiers qui semblent trop grands pour les murs 
soulignent l'atmosphère Napoléon III de cette pièce encombrée de bibelots de famille. 


Pour associer à la fête le décor nocturne du Pré-Catelan, à la récente garden-party 
du prince Ali Khan, la clarté des fleurs se mêle au fond sombre du bois (ci-dessous à 
droite). Janine Janet a utilisé uniquement roses grimpantes et branches de lilium aux 
courbes brisées pour monter une gerbe monumentale qui semble se confondre avec 
la silhouette des arbres. La délicatesse de cette composition inspire une fragilité voulue 
qui sied au caractère éphémère d'un soir de grande élégance. Pour compléter son aspect 
irréel, le pied de cet arbre imaginaire va se perdre dans une touffe de leucanthemum. 


De vrais décors de nature morte du XVII° siècle présentent, en pendant à chaque bout 
de table, sur des coupes à étages géantes, un amoncellement de fruits et de légumes 
où le chou et la courgette voisinent, comme l'artichaut, avec le raisin noir et l'ananas 
(page ci-contre). Plus légère, la pyramide de fleurs s'élève jusqu'aux cristaux du lustre 
central, au milieu de la grande table, pour un souper d'apparat chez M. Charles de Beistegui. 
Mie Mausy de Guitaut en a fait le point d'orgue où aboutissent à la fois le chatoiement 

des couleurs et des lumières etlarigueur architecturale de chacune des pièces montées. FIN 


Salles à manger et vestibules s’enorgueillissent aujourd’hui des grands poêles 
que des faïenciers spécialisés ont bâtis jadis avec un extrême souci décoratif. 


CHALEUR DE STYLE : LES POËLES ANCIE 


Le poêle ancien en céramique revient à 
la mode. On trouve qu’il fait meilleure 
contenance dans un appartement que nos 
radiateurs de chauffage central stupides 
avec leurs raies sur la figure. On trouve 
aussi que le poêle en céramique s’acquitte 
fort bien de sa tâche de chauffage et qu'il 
transforme généreusement en une douce 
et agréable chaleur qui peut être augmentée 
par accumulation, le bois dont on le nourrit. 

Qu'est-ce qu’un poêle de céramique ? 
C’est un bâti de terre réfractaire habillé de 
plaques de faïence. Cet emboîtage peut se 
composer soit de carreaux plus ou moins 
grands, assemblés par jointoyage au plâtre, 
soit de grandes plaques en terre modelée et 
sculptée qui s’encastrent les unes contre 
les autres. Le poêle est en général de haute 
taille. Sa tête touche le plafond. Tout son 
corps de terre accumule puis diffuse la 
chaleur. Il se compose essentiellement d’un 
four où brûle le bois de chauffage et d’un 
tuyau qui dégage aussi une bonne chaleur et 
qui conduit la fumée dans la cheminée. 

On le charge par une porte de fonte ou 
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de tôle ou bien dans son dos, à travers 
le mur de la pièce voisine, afin qu’en trans- 
portant le bois et les cendres on ne salisse 
pas la salle où se tient le poêle. Ce genre 
de poêle, qui est d’ailleurs assez rare, de 
maintien discret, n’a aucune porte apparente. 

De Louis XIV à la Restauration, le poêle 
adapte sa forme à la grammaire des styles. 
Le poêle Louis XIV est un morceau d’archi- 
tecture, le Louis XV, une pièce montée 
rocaille, le Louis XVI, un monument 
antique. 

Le poêle en faïence hésite en général 
entre deux formes tantôt 1l adopte la 
forme armoire à deux corps, le corps 
inférieur cache le four, le corps supérieur 
dissimule le tuyau ; tantôt il adopte la 
forme d’un coffre à hauteur d’appui. Son 
corps inférieur contient le four. Un tuyau 
jaillit du dessus de la tablette souvent en 
marbre qui recouvre généralement le coffre. 
Ce tuyau est gainé de faïence ou de terre 
cuite. Il se déguise en colonne à chapiteau, 
palmier à panache, ou encore en colonne 
couronnée par un panier de fruits. 


Sous l'aspect d’une sculpture 
monumentale, le poêle de faïence 
connaît au XVIII: siècle une faveur 
considérable en France. Le hall 
du château du Marais au Val 
Saint-Germain conserve un poêle 
en terre haut de quatre mètres, 
émaillé en vert et en or, qui s'inscrit 
dans une niche. Le tuyau est dissi- 
mulé sous les traits d'une Pomone. 
Il semble que ce type de poêle 
ait été exécuté sur commande. 


Appareil de chauffage par 
accumulation, en hiver, le poêle 
de faïence reste, en été, le centre 
décoratif de la pièce où il est 
placé. Le château de La Roche- 
Guyon conserve un poêle Régence 
en forme d'urne (hauteur: 3 m.) 
en faïence de Rouen peinte en 
bleu et blanc àl'imitation du marbre. 
Toute question de restauration 
mise à part, un poêle, quelle que soit 
son ancienneté, peut encore remplir 
ses deux rôles utilitaire et décoratif. 


CÉRAMIQUE 


Dans sa salle à manger pari- 
sienne, un poêle d'époque fin 
Louis XV en faïence blanche de 
Lorraine (haut. : 2,85 m) a été ins- 
tallé par M. Henri Samuel. Le corps 
du poêle est décoré d’un bas-relief 
sculpté qui représente des amours 
se chauffant. Au même titre que 
les boiseries et les cheminées, 
les poêles de céramique appar- 
tiennent à l'architecture intérieure 
et définissent le décor de l’époque. 


Dans la plupart des cas, une 
niche sert de cadre aux poêles 
du XVIII siècle, dont l'importance 
ne doit pas empiéter trop sur la 
pièce. Au château de Vic-sur- 
Aisne se trouve un poêle (haut.: 
3,15 m), dont le tuyau simule un 
palmier près duquel jouent deux 
enfants en terre cuite. Le foyer est 
habillé de plaques en faïence 
blanche. Le cerclage de cuivre 
indique le début du XIX° : avant cette 
époque, il n'était guère employé. 


Ces deux formes n’ont pas coexisté. Il 
semble que la forme haute, qui ressemble à 
une sorte d’armoire monumentale, ait pros- 
péré sous Louis XV et que le genre à tuyau 
apparent n’ait vu le jour qu’à partir de 
Louis XVI. 

En règle générale, le poêle affine ses 
formes au cours des siècles, au fur et à 
mesure que la pièce qu'il doit chauffer se 
rapetisse (la chaleur dégagée dépend évi- 
demment de la surface de faïence). Le poêle 
passe de la forme architecturale à la forme 
décorative en se mettant à l’école du 
mobilier, de la sculpture monumentale, 
de l’architecture. 

Havard dresse le répertoire suivant des 
formes que peut prendre le poêle : « carré, 
rond, à pans, en obélisque, en pyramide, en 
commode, avec dessus de marbre, cloche, 
en niche, en piédestal, en console, en forme 
de chiffonnière à trois portes, à colonnes, en 
urne, en fontaine, avec le tuyau représentant 
un arbre, etc). 

Le poêle peut être en terre vernissée ou 
en faïence ou plus rarement en terre cuite 


non émaillée. L’argile qui compose la terre 
vernissée et la faïence est sensiblement la 
même. Seule diffère la couverte, c’est-à-dire 
la "matière AVITTIIéeMQUIETECOUVrela 
céramique. La couverte est un vernis 
transparent pour la terre et un émail blanc 
opaque à base d’étain pour la faïence. 

Les autres matières utilisées dans le 
poêle sont : la terre réfractaire pour le four, 
la fonte pour la porte, la tôle pour le tuyau, 
le cerclage de cuivre pour certains poêles 
du xix® siècle. La terre vernissée reste le plus 
souvent monochrome. Elle admet parfois 
des modelages décoratifs en léger relief. 

La faïence est, selon les origines, décorée 
ou colorée. La faïence décorée orne le 
poêle en carreaux de faïence. Sur chaque 
carreau sont peintes des scènes variées 
sujets, fleurs, paysages, chinoiseries. La 
faïence de couleur revêt le poêle fait de 
grandes plaques assemblées. Ces plaques 
peuvent être bleues, vertes ou violet de 
manganèse, roses, bleu foncé et parfois 
marbrées. Souvent ses moulures sont 
rehaussées de blanc, d’or ou d’argent. 
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On ne connaît pas de poêles en porcelaine. 
Me Brunet, bibliothécaire de la manu- 
facture de Sèvres, a confirmé qu'aucun 
poêle n’est sorti de cette manufacture. Le 
poêle de faïence est né aux pays des frimas, 
dans l'Est de l’Europe. Il trouvait sur 
place, pour se nourrir, le bois des forêts, 
inépuisable. Son chauffage à feu continu et 
à accumulation était admirablement adapté 
aux hivers sans fin. En France on se chauffe 
traditionnellement par ces cheminées qui 
vous rôtissent la figure et laissent glacé 
le dos. Le poêle en céramique ne franchit 
notre frontière du pré carré que vers 1520. 
Mais la France en a fabriqué assez au 
xvIIe siècle et au début du xix°, jusqu’à 
ce qu’on s’avisât de se chauffer au charbon, 
pour que l’on puisse en trouver aujourd’hui 
chez les antiquaires qui se sont spécialisés 
dans ce genre. 

En 1545, François I®r fait construire au 
château de Fontainebleau un « pavillon 
des poêles » chauffé par de grands poêles 
à la mode d’Allemagne. 

Au xvire siècle les architectes lui préfèrent 
la cheminée ouverte avec son feu visible : 
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A l'imitation de meubles, certains poêles en faïence semblent des 
sortes d'armoires monumentales : le corps inférieur recouvre le four 
et le corps supérieur, le tuyau. Le musée de Colmar conserve un poêle 
de la fin du XVIIIe siècle en faïence blanche (haut.: 2,60 m, à gauche), 
qui imite des panneaux de bois moulurés. La chaleur dégagée est fonc- 
tion de la surface de faïence qui joue, alors, le rôle d'accumulateur. 


Par ses vastes forêts, l'Allemagne était riche en bois à brûler et fut 
par conséquent le premier pays à utiliser de grands poêles de faïence. 
Le musée des Arts décoratifs de Strasbourg conserve un poêle (haut.: 
2,70 m, ci-dessus, à gauche) en faïence bleue et blanche décorée de 
médaillons, qui date de la deuxième moitié du dix-huitième siècle. 


Des petites plaques de faïence polychrome assemblées caracté- 
risent les poêles de l'Est. Le musée d'Obernai conserve un grand 
poêle alsacien (haut.: 2,80 m) formé de trois étages superposés et 
d'un couronnement en plaques de faïence historiées. Tous ces poêles 
sont posés sur des pieds afin de laisser la chaleur circuler librement. 


cependant les poêles en céramique appa- 
raissent çà et là dans les inventaires du 
temps. Dès la fin du xvu® siècle on fait 
de grands progrès dans la technique du 
chauffage. Les cheminées ne fument presque 
plus, la recherche du confort fait revenir 
au chauffage par les poêles de faïence, moins 
gourmands de bois avec un meilleur rende- 
ment. Aussitôt, les ornemanistes proposent 
au modeleur des formes adaptées au décor 
des boiseries des pièces. 

Au xvut siècle le poêle est admis dans 
l’entrée, dans la salle à manger et dans les 
appartements intimes. On lui interdit l’accès 
de la chambre et du salon, où l’on reste 
fidèle à la cheminée, autour de laquelle on 
peut se réunir pour causer, et dont les 
flammes excitent les yeux et l'esprit. Au 
contraire, dans l’entrée on passe, dans la 
salle à manger on se restaure. Dans l’une 
et l’autre on ne peut pas se presser autour 
d’un feu. 

Au fur et à mesure que l’ameublement 
des appartements s’enrichit, le poêle s'efforce 
de se mettre au diapason de leur luxe en 
devenant de plus en plus décoratif. En 1758, 


poêle en céramique fait sa première 
pparition au château de Versailles. 

_ C’est d’Allemagne qu’en est revenue la 
iode au xvue siècle. La manufacture de 
Dresde avait réussi vers 1700 à faire cuire 
très grands morceaux de terre émaillée, 
stinés à former des plaques de revêtement. 
Cette terre émaillée, éprouvée au feu, était 
pe solide pour habiller les poêles. 

_ C’est ainsi que le grand poêle, fait de 
morceaux ajustés, fit son entrée en France 
sous Louis XV, grâce aux relations avec 
la cour de Saxe. 

Louis XVI eut son « poêlier ordinaire 
du roi ». Il répondait au nom germanique 
de M. Kropper. Il était installé rue de la 
Roquette. Selon l’almanach Dauphin de 
1777, il «tenait une des plus fameuses 
fabriques de poêles de faïence de toutes 
espèces dans les goûts les plus nouveaux 


Diverses sortes de terres ont été 
utilisées pour la fabrication des 
poêles suivant leur lieu d'origine : 
faïence, terre vernissée, terre cuite, 
entre autres. Le poêle d'époque 
Louis XV (ci-contre, haut.: 2,77 m; 
coll. de Lamine) est en terre de 
Lorraine émaillée blanche à motifs 
rocaille modelés en relief. Ces 
terres, bien que d'origines diffé- 


rentes, restent chimiquement très 
proches et leur analyse semble 
rarement un élément d'expertise. 


et les plus recherchés ». 

Le poêle de faïence, dans sa simplicité, 
est pourtant une énigme quant à son lieu 
de fabrication. Sans doute sait-on de façon 
certaine qu'il ne porte jamais de marque 
et que, la plupart du temps, il est originaire 
de: l'Est de la France, d’Allemagne, de 
Suisse ou de Suède. Mais aucune pièce 
d’archive n’a prouvé jusqu’à présent que formé de grands morceaux mou- 
des manufactures de l’Est, telles que . “a lurés qui témoignent du travail d'un 
Strasbourg, Lunéville, Niderviller, Saint- mt tons Denis. poëlier-faïencier fort habile. Lors- 
Clément, aient fabriqué des poêles de ONE SC CS EEE" 
faïence. On peut toutefois se fier au style CROIEENEEE MINE LECS 2 
de certains de ces poêles pour le supposer (AISDÉS es Con EN mea 

à ï facile de bâtir un four afin de 
Il est alors permis de penser que les manu- remettre le poêle en état de marche. 
factures participaient parfois anonymement 
à la fabrication de ces poêles en livrant au 
poêlier les parties extérieures en faïence. 
A Rouen comme à Moustier, où existaient, 
non pas une seule manufacture, mais de 
nombreuses fabriques, certaines d’entre 
elles ont exécuté des poêles. A Moustier 
l’hôtel du Belvédère possède un poêle de la 
fabrique de Fouque, tandis que le musée 
de Sèvres conserve un poêle de la fabrique 
d’Henry à Rouen. À quelques exceptions 
près, il est vraisemblable que c’étaient des 
artisans poêliers, appartenant, au xvI°, 
à la corporation des faïenciers qui fabri- 
quaient, à la demande de leurs clients, les 
poêles de faïence. 

Plusieurs noms de poêliers-faïenciers 


Les dimensions des plaques de 
faïence représentent un critère 
de qualité car les difficultés de 
cuisson augmentent avec les 
dimensions. Un poêle appartenant 
à M. Ramsay (haut.: 3,15 m) est 


Les grandes manufactures de 
faïence, comme Strasbourg, sans 
avoir jamais fait véritablement le 
commerce des poêles, ont sans 
doute fourni des plaques aux 
poêliers. Ainsi le musée historique 
de Bâle attribue à Paul Hannong 
et à son beau-frère François-Paul 
Acker, à Strasbourg, un poêle 
en faïence blanche à décor poly- 
chrome (page de g. haut.: 3,16 m). 
Comme les très grands poêles 
d'Europe centrale, il se chargeait 
à travers le mur, par la pièce conti- 
guë, afin de ne pas salir le salon. 


La plupart des ornemanistes du 
XVIII: siècle ont dessiné des 
modèles de poêles de céramique, 
dont le style s'accorde rigoureu- 
sement à celui du mobilier. On 
notera le style rocaille d'un poêle 
des années 1760, conservé par le 
musée historique de Bâle (haut.: 
3,10 m) et attribué à P. Hannong 
et F.-P. Acker. Sa silhouette n'est 
pas sans rappeler celle des grandes 
pendules-régulateurs de l'époque; 
l'espace libre laissé au centre 
devait servir à placer des bouilloires. 


Un tronc de palmier formé de tronçons de faïence emboîtés 
les uns dans les autres : telle est la formule originale trouvée au 
milieu du XVIIIe siècle pour dissimuler les tuyaux de poêles déco- 
ratifs. Deux enfants en terre cuite non émaillée flanquent un palmier 
de ce genre en faïence blanche conservé à Sèvres (hauteur : 
2,80 m, à gauche). Il provient de la fabrique d’Henry à Rouen. 


Quatre grandes urnes de faïence sur leur socle ornent les angles 
du hall d'entrée du château d'Ormesson. D'époque Louis XVI, 
ils sont décorés de marbrures grises sur fond blanc (haut.: 2,40 m). 
L'une sert de poêle. C'est presque toujours dans les vestibules 
et les salles à manger que se trouvent les poêles de céramique, 
salons et chambres restant fidèles auxflambées dans les cheminées. 


Peint à l'imitation du bois, un poêle de faïence prend l'aspect 
d'un socle décoratif surmonté d'un groupe sculpté. L'exemple 
conservé à Pontoise (haut.: 2,75 m, ci-dessous, à droite) est orné, 
en sus, d'un médaillon de marbre qui s’encastre sur la porte du 
four tandis que les deux amours en terre cuite tiennent, écrit sur 
un médaillon, le chiffre de la famille Le Vasseur de Verville. 


cités dans des textes du xvir® confirment 
cette hypothèse. Ils sont tous indépendants 


de telle ou telle manufacture ou de tel 
artisan. C’est pour cela que poêles et « pots » 


de toute manufacture. Ils semblent travailler, 
à l’imitation des poêles de l’Est, sur des 
dessins de copies. Kropper habitait vers 
1777 rue de la Roquette. Dubois, rue de 
Charenton, vers 1776, « dessine, modèle 
et fait exécuter dans sa fabrique toutes 
sortes de poêles ». Chapelle, à Sceaux, est 
surtout connu pour ses reproductions de 
toutes faïences et porcelaines. Ollivier est 
l’auteur d’un poêle en forme de Bastille 
que conserve aujourd’hui le musée Carna- 
valet. 

A côté de ces poêliers-faïenciers, on trouve 
des sculpteurs d’ornements pour poêles, tels 
que Charles, rue du Faubourg-Saint-Martin, 
cité en 1759, et un Allemand, Hyrme, rue 
du Faubourg-Saint-Antoine, cité en 1761. 
Ils travaillaient tous à leur compte. M. Van- 
dermeersch, expert en céramique, rapproche, 
dans le mystère, la fabrication des poêles 
de celle des pots de pharmacie. 

À la demande, un artisan pouvait 
fabriquer ces pots ou ces poêles à la manière 
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ne portaient pas de marques et ne laissaient 
pas de traces de commandes dans les manu- 
factures. À l’hôpital de Dijon on a trouvé 
récemment plusieurs milliers de pots de 
pharmacie mystérieux. D'où venaient-ils ? 
Un chercheur a retrouvé ensuite, dans les 
archives de l’hôpital, la commande de ces 
pots que l’on avait faite à un artisan installé 
à l’hôpital même pour l’exécuter. 

Mais un poêle peut être, plus qu’un pot, 
une œuvre unique. Imaginons, avec M. Van- 
dermeersch, qu’un châtelain du Centre 
commande un poêle à un artisan de l'Est. 
Le poêlier arrivait avec sa terre, son émail, 
prenait ses mesures et faisait envoyer ensuite, 
de son atelier où il avait son four, les 
différentes parties du poêle composé pour 
la pièce. Dans certains cas il pouvait même 
cuire le poêle sur place dans un four bâti à 
cet effet. 

En conclusion, il semble certain que 
ces poêles de faïence aient été fabriqués 
par des artisans indépendants des grandes 


manufactures. Ils imitaient la manière et le 
décor de ces manufactures, en suivant 
leurs dessins, ou en consultant des recueils 
d’ornemanistes. Dans les recueils signés de 
J.-F. Blondel, Cuvilliès, Delafosse, de 
Neufforge, Fontanieu, Forty, de Lalonde, 
Percier et Fontaine, on trouve des projets 
et des modèles de poêles à côté de dessins 
de meubles et de luminaires. Une planche 
du xvine siècle reproduit «le film» de 
la fabrication d’un poêle en faïence, sous 
le titre le poêlier-fournaliste. 

Aujourd’hui le poêle en céramique a 
repris du service, surtout dans les halls 
et dans les salles à manger. Quel que soit 
l’état dans lequel on l’achète (entre 150 000 F 
et un million), il est possible de le restaurer 
et de le réinstaller dans ses fonctions 
d'appareil de chauffage. 

Au prix d’achat il faut ajouter celui de 
l'installation et celui d’une restauration 
éventuelle, car le four est toujours à refaire. 
Quand on a démonté le poêle on n’a gardé 
que la faïence. 

Plus économique que la cheminée ouverte, 
avec son tirage réglable — moins de main- 
d’œuvre et meilleur rendement, dira-t-on 
aujourd’hui — le poêle de faïence où il fait 
si bon s’adosser en hiver reste, en plein 
été, avec orgueil, le point de mire de la 
pièce où il trône. PAGE 
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La faïence polychrome est exceptionnellement 
employée et seulement pour les poêles de qualité. 
Celui de la collection Fersen, en Lunéville, offre 
sur un fond vert des motifs Directoire peints en 
jaune et bleu. Autre signe de qualité, ce poêle 
se charge par le dos, à travers le mur. Au XIX® siècle 
le décor peint remplace fréquemment le décor 
mouluré qui était de mode au siècle précédent. 
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Le rôle décoratif des poêles de faïence s'accroît, 
dès la fin du XVIIIe siècle, avec les progrès de la 
faïence décorée. Des médaillons peints dans le 
style de Pillement ornent un petit poêle en faïence 
de Niderviller, vers 1780, qui appartient à M. d. Chélo 
(haut.: 2,60 m). Sa forme ronde, ses lignes simples et 
nettes, les peintures qui ont remplacé les sculptures 
marquent la dernière étape dans la vie des poêles. 
Jamais plus ils ne connaîtront la puissance one" FIN 
mentale que leur avait conférée le XVIII: siècle. 
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Attribué à une fabrique de faïence 
établie à Sèvres, un poêle Louis XVI 
est conservé au château d'Osny 
(h. : 2,76 m, à l'extrême gauche). Il 
est constitué de plaques blanches 
côtelées, ornées de guirlandes 
dorées. La manufacture de Sèvres 
n'a fabriqué que de rares objets 
de faïence : ses archives ne portent 
la trace d'aucun poêle de faïence 
ni, encore moins, de porcelaine. 


Le style antiquisant de la fin 
du XVIII: siècle marque les poêles 
à l'égal du mobilier, même dans les 
fabriques de l'Est où, cependant, 
le style local continue d'exister. 
Le musée lorrain de Nancy conserve 
un poêle blanc en faïence de Luné- 
ville (haut. : 3,40 m) couronné par 
l'urne caractéristique du répertoire 
Louis XVI; cannelures et qguir- 
landes complètent un décor tout 
à fait classique en ameublement. 


Joseph Chinard, école française 
1756-1813 : « Portrait de l'impé- 
ratrice Joséphine », médaillon en 
terre cuite, vendu 130 000 francs le 
26 mars à la galerie Charpentier 
(Me René Laurin ; M. Nicolier). Les 
bustes de l'impératrice et de 
Mme Récamier comptent parmi les 
sujets les plus réussis. Diam : 21 cm. 


Groupe en bronze d'époque 
Louis XV, vendu 600 000 francs le 
6 décembre à Londres chez Sotheby. 
Il représente un personnage à cali- 
fourchon sur un dauphin. L’obélisque 
est gravé de caractères égyptiens. 
Il s’agit peut-être d’une allégorie du 
Nil. La base, de style rocaille, est 
en bronze doré. Hauteur : 42 cm. 


Tête de Bodhisattva, Chine, fin VIe ; . 
début VIIe siècle, vendue 290 000 F | Ne 


le 22 avril à l'Hôtel Drouot 
(ME Rheims ; M. Beurdeley). Pierre 
en partie laquée. Hauteur : 50 cm. 


Figurine en terre cuite teintée 
noire, art de la Côte-d'Ivoire, dont 
la paire a été vendue 100 000 francs 
le 5 mars dernier à l'Hôtel Drouot. 
(Me Bellier ; M. Roudillon). Statues 
consacrées aux défunts. H. : 25 cm. 


Vase à anse en forme de person- 
nage, Pérou (Chanka) III£ ou IVe s., 
vendu 300 000 francsle 4juinà l'hôtel 
Drouot (M€ Rheims ; M. Roudillon). 
Poterie à fond rouge. Haut. : 20 cm. 


Statue de saint Jacques, XVIe s., 
vendue 80 000 F le 4 mai à l'hôtel 
des ventes d’Aix-en-Provence 
(Me Martin-Caille ; M. Claude Dar- 
ton). Elle est en bois sculpté, 
polychrome et doré. Le style indique 
un travail probablement français 
mais influencé par la Renaissance 
italienne. Statue haute de 75 cm. 


Edgar Degas, 1834-1917 : « Cheval 
galopant », statuette en bronze, 
vendue | 890 000 francs le 25 juillet 
à Londres chez Christie's. Fonte 
à cire perdue par Hébrard n° 47. 
L'œuvre sculptée de Degas rivalise 
auprès des collectionneurs avec 
celles de maîtres de la sculpture 
française comme Maillol et Rodin. 
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Verseuse et pot à eau en 
vermeil, début du XIXE s., vendus 
le 26 mars à la galerie Charpentier 
(Me R. Laurin ; MM. Dillée, Reinach 
et de Fommervault). La verseuse 
(poinçon au coq pour 1798-1809) 
a été payée 95000 francs (p:: 
580 gr). Le pot à eau 175 000 F. 
Poinçon pour 1809-1819 (p.: 700 gr.). 


Tapis au point de Savonnerie du 
début du XIXe siècle, vendu 
2 380 000 F le 6 juin à la galerie 
Charpentier (M° Lemée ; M. Dillée). 
Rosace centrale et guirlandes de 
fleurs polychromes sur fond vert. 
Bordure à fond tête de nègre. Tapis 
très grand, 7X6,65 m, mais de 
qualité et de conservation parfaites. 


SENS 


Cartel et son socle en corne 
verte d'époque Louis XV vendu 
370 000 francs le 20 mars à Nice (Me 
Terris ; M. Martini). Ornements 


bronze doré. Hauteur totale : | ,24 m. 


Cartel d’applique en bronze doré 
d'époque Louis XV vendu 800 000 F 
le 20 mars à Lausanne (M. Péqui- 
gnot). Décor au chinois. Mouvement 
de Mauvoisin, maître horloger à 
Amiens. D’unequalitéexceptionnelle. 
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Pendule de l’époque de Louis XVI 
vendue 330 000 F le 11 juin à l'hôtel 
des ventes d'Angers (M°S Bonnet 
et Martin). Elle est en forme de lyre 
en bronze doré. Base en marbre. 


Coffre en fer du XVIIe siècle 
vendu 10 800 F belges, soit 90 000 F 
français le 31 mai à la galerie 
F. Giroux à Bruxelles. Il s’agit d’un 
intéressant travail de ferronnerie 
orné de motifs découpés : mono- 
gramme, armoirie, rinceaux et 
licornes. A l’intérieur : petit coffre à 
bijoux. Haut : 35 cm ; long. : 53 cm. 


Tapisserie de Bruxelles du début 
du XVIII siècle, vendue 610 000 F 
le 20 mars au Trianon-Palace à 
Versailles (M°S Chapelle et Martin ; 
M. Richard). Elle représente le 
sacrifice du jeune Mirtil. La bordure 
est ornée de fieurs polychromes sur 
fond rouge. Bon état. Coloris très 
its ataut 5), 50mElars. 22,95m. 
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Le public attentif à l’évolution de la peinture moderne est 
aujourd’hui bien mieux placé pour apprécier l’œuvre de Francis 


Gruber qu’il ne l’était au moment de sa mort, il y a dix ans, 


car le temps, contrairement à ce qui se produit pour beaucoup 
de peintres, a travaillé pour lui. 

Quand, le 1er décembre 1948, à l’âge de trente-six ans, Gruber 
meurt, il peut apparaître à beaucoup d’esprits comme un 
peintre pratiquant un style réactionnaire. 

C’est que l’on découvre alors, en France, la peinture abstraite. 
On redécouvre Kandinsky, Mondrian, Kupka, Klee qui ont, 
au début du siècle, peu après l’éclosion du cubisme, élaboré 
ce nouveau mode d'expression et aussi les peintres les plus 
jeunes qui ont pris leur suite. Or non seulement Gruber est un 
peintre figuratif mais, même dans le domaine de l’art figuratif, 
il peut passer pour un attardé. En effet, des peintres comme 
Gischia qui, à ce moment-là, exerce une forte influence sur 
l’art figuratif d’avant-garde, accomplissent la synthèse du 
cubisme et du fauvisme, peignent en couleurs pures, abandonnent 
la perspective classique et utilisent des formes géométriques, 
tandis que Gruber n’utilise pas ces formes, respecte la perspec- 
tive et, s’il emploie parfois des couleurs très soutenues, peint 
souvent dans des tonalités grises ou vertes. 

Depuis, dix ans ont passé. La Tate Gallery vient d’acquérir 
une des œuvres les plus caractéristiques de Gruber et ses tableaux 
de grandes dimensions se vendent entre 1 500 000 F et 2 millions. 

C’est que, de 1948 à 1958, la face du monde artistique a 
beaucoup changé. L’œuvre de Gruber n'apparaît plus en 
contradiction avec l’évolution générale de la peinture. Peu à 
peu, l’opposition des abstraits et des figuratifs s’est adoucie. 
D'autre part, l’impressionnisme, qui était déconsidéré dans les 
milieux d’avant-garde en 1948, est à nouveau pris comme 
référence. Enfin et surtout, des peintres comme Buffet et tous 
ceux que l’on a qualifiés de « misérabilistes » se sont inspirés 
de Gruber ; d’autres qui étaient ses compagnons, comme 
Giacometti ou Tal-Coat, ont porté plus loin des recherches 
qu'ils faisaient avec lui, et des parentés apparaissent aujourd’hui 
entre ses œuvres et celles de peintres qui, comme Bazaine, 
sont des non-figuratifs ou, comme Ravel, se trouvent à la lisière 
de la non-figuration. Aussi Gruber ne semble-t-il plus main- 
tenant un réactionnaire ou un attardé, mais plutôt un précurseur. 

Jusqu'à son message, pour employer un mot à la mode, en 
1948, qui prend, en 1958, une signification plus précise. Qu'on 
le compare, par exemple, à celui de Buffet. Des deux on a dit 
qu'ils exprimaient le désespoir. Mais ce qui est vrai pour Buffet 
ne l’est pas pour Gruber. Sans doute ses œuvres ne sont-elles 
pas souriantes. On y perçoit plus de morbidité que de gaieté. 
Mais c’est qu’elles expriment un espoir difficile, combattu par 
la peine et le poids de la vie. Elles expriment l’espoir d’un homme 
perpétuellement malade, comme l’était Gruber, et devant 
sans cesse vaincre en lui la conscience de son mal. 

Sans doute Gruber peint des personnages maigres et à la 
chair flasque, vus d’un œil cruel. Sans doute il révèle tous leurs 
défauts, comme le faisaient les peintres allemands, Dürer, 
Grünewald, Altdorfer, qu’il admirait. Sans doute il se complaît, 
surtout au début de sa carrière, à brosser des images du désordre 
des choses humaines, comme le faisaient ces autres maîtres 
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qu’il admirait, Bosch et Brueghel, dont il était allé étudier 


l’œuvre en Hollande. Mais il place souvent ses personnages 
dans des paysages qui, pour être ravagés, n’en semblent pas 


moins annoncer le printemps, dont ils ont l’acidité. Dans ses 
personnages, comme dans ses scènes d’intérieur, notamment 
dans les vues de son atelier qu’il a peint si souvent, à la fin de 
sa vie, quand il ne pouvait plus sortir, il fait apparaître cet 
aspect des choses et des corps par lequel ils ressemblent un peu 
à des échafaudages. Gruber aimait beaucoup ce genre de 
construction dont le sens symbolique s’oppose à celui de la 
ruine, parce que l’échafaudage fait espérer l'édifice parfait. 
Enfin, ce qui est le plus contraire à l’idée de désespoir dans 
tout son œuvre, c’est l’amour du métier dont il témoigne. 

« Travailleur acharné, ponctuel et minutieux, maniaque de 
la technique », ainsi le décrit Jacques Lassaigne, un des critiques 
qui l’ont le mieux connu. En vingt ans, Gruber a produit entre 
trois cents et trois cent cinquante tableaux. Cette production 
assez réduite — entre quinze et dix-sept toiles par an — 
s’explique par son souci de porter chaque œuvre à un niveau 
élevé d’achèvement. Toute toile qui ne le satisfaisait pas était 
impitoyablement détruite, quelque peine qu'elle lui eût coûtée. 
Quant à ses recherches techniques, elles lui ont permis de 
conférer à tous ses tableaux, même à ceux de ses débuts, une 
unité, une cohérence d’autant plus sensibles et d’autant plus 
émouvantes que la hardiesse de la composition, les objets 
souvent de guingois paraissent les menacer davantage. 

Cette impression d’unité et de cohérence est produite par 
deux moyens : d’abord la transparence des couleurs qui permet 
aux éléments de l’image de se mêler les uns aux autres, de 
s’imbriquer subtilement ; ensuite la souplesse de la ligne qui, 
loin d’être un cerne épais et rigide comme dans certains tableaux 
de Buffet, tantôt s’élargit, tantôt s’amenuise au point de rompre 
les contours et d’y constituer des brèches. Ces brèches rendent, 
pour le regard, le passage facile d’une zone de couleurs à l’autre. 

Cette technique des paysages et des imbrications de couleurs, 


Gruber à vingt-trois ans avait déjà, deux années plus tôt (1935), exécuté, 
pour le lycée Lakanal, une grande composition décorative commandée par 
le ministère de l'Éducation nationale. Son autoportrait témoigne de sa 
précoce virtuosité, notamment dans la répartition des clairs et des foncés : 
tantôt ils s'opposent en damier (en bas, à droite), tantôt les formes claires 
(la joue, l'oreille et le cou) se distinguent à peine d'un fond gris, annonçant 
ainsi cette technique des « passages » qui, par la dissolution des contours 
dans l'atmosphère ambiante, tend à rendre les objets méconnaissables. 


Précurseur de la peinture grise des « misérabilistes », dessinateur très 
remarqué dès sa première exposition en 1935 (exclusivement constituée 
de dessins), Gruber n'en est pas moins un coloriste très sûr dans des œuvres 
comme la vue de son atelier (1940, coll. J. Bazaine), où toute la compo- 
sition gravite autour de deux couleurs qui sont l'équivalent du point clair 
des tableaux en clair-obscur. La savante répartition des tons neutres — bruns 
et bleutés — fait éclater le bleu et le rouge d'un bidon d'essence aux pieds 
d'un fauteuil rococo. Ce rapprochement inattendu révèle la partie fantasque 
de la personnalité de Gruber, alors que le tracé scrupuleux des lames du 
parquet dénote un autre aspect de sa nature : la minutie et l'amour du vrai. 


éclate aujourd’hui. 
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Invention pure et réalisme 
se mêlent dans l'œuvre de 
Gruber. Mais, dans sa 
première période, l'imagina- 
tion l'emporte sur la réalité. 
Des formes esquissées lais- 
sant au spectateur le soin de 
les compléter, des associa- 
tions insolites comme la 
juxtaposition sans transition 
d'un paysage d'intérieur et 
d'une vue de plein air, dans 
« Vénus et l'Amour ren- 
contrant une de leurs vic- 
times» (1934, collection part. 
américaine) ajoutent au fan- 
tastique du sujet. Gruber 
subit l'influence de J. Bosch. 


Émule de Jacques Callot, 
par son trait griffu, Gruber, 
qui est son compatriote — il 
est né comme lui à Nancy — 
exprime comme lui l'angoisse 
d'un temps troublé. Mais 
l'angoisse disparaît devant 
leur esprit d'invention. Dans 
l'hommage qu'il consacre, en 
1942, à l’auteur des « Misères 
de la guerre » (116*89 cm, 
coll. part.), Gruber multiplie 
les trouvailles étonnantes 

nuages qui se métamor- 
phosent en oiseaux de proie, 
rochers plantés comme des 
arbres, mains qui semblent 
jaillir vivantes de la pierre. 
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De trois séjours en Bretagne 
(1938, 1939 et 1946) Gruber a 
rapporté des paysages 
«Bretagne » 1939, collection 
part. d'un style fiévreux, 
peuplés d'ombres transpa- 
rentes; un port calme où 
dominent quelques légères 
obliques et de grandes hori- 
zontales, tandis que deux 
arbres symétriques dirigent 
l'attention vers un vaste ciel. 


ÉLCT ICT 
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Le regard inquiet, maigre et assise de guingois, M!° Mormon, 
dont Gruber a fait le portrait en 1940 (116* 89 cm, coll. J.Bazaine), 
reflète le tempérament de son peintre. Même la gaucherie volon- 
taire du dessin des bras et des mains traduit la morbidesse. 
Asthmatique toute sa vie, Gruber a toujours éprouvé un besoin 
de libre respiration et que semble symboliser le thème des portes. 


Les échafaudages font rêver de maisons parfaites. Ceux 
que Gruber voyait à Paris dans son quartier (le XIV:) figurent 
souvent dans ses compositions de 1936-1937 ; en 1942, il repré- 


sente son atelier du 10, villa d'Alésia (92x73 cm, coll. J. Bazaine) ;: 


ce tableau témoigne de son goût pour les transparences : trans- 


parence des vitres, des meubles, des ombres et des couleurs... 


La maigreur du « Nu dans l'atelier » (1946) rappelle les figures 
filiformes de Giacometti et les personnages émaciés de Buffet. 
Contrairement à ce dernier, Gruber emploie une ligne très souple 
et discontinue. Mais il est incontestable qu'il a influencé pendant 
une dizaine d'années, 1945-1955, les « misérabilistes » tels Minaux, 
Buffet. Comme eux, en effet, il voit l'humanité d'un œil cruel. 


‘El 
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Un paysage lilliputien surgissant au milieu d'une végétation 
gigantesque, simple effet d'optique, permet à Gruber de satis- 
faire, en 1942 (coll. Monique de Groote), sa plus constante 
ambition : révéler le fantastique du vrai, prouver, en restant abso- 
lument fidèle au spectacle de la nature, que « la réalité dépasse 
la fiction ». En outre, il a su, en décrivant des plantes qui 
ressemblent à de monstrueux insectes, faire, comme Germaine 
Richier, de la végétation l'image de notre monde hybride. 


TS 


D 


Là k - 


conséquences extrêmes qui sont l'effacement 


tous les contours, se retrouve dans les œuvres actuelles 
de Ravel et de Tal-Coat (voir C. d. A. n° 54, août 1954). Tal-Coat 
était un ami de Francis Gruber. Il disait récemment, devant 
une toile exécutée par Gruber quelques jours avant sa mort : 
«J'en voudrais une photographie : elle prouve que je suis 
resté fidèle à Francis. » 

Mais les œuvres d’un autre ami de Gruber, celles du sculpteur 
et peintre Alberto Giacometti — né en 1901 et de onze ans 
son aîné — développent un aspect des recherches de Gruber 
qui permet de situer celui-ci dans une lignée d’artistes commen- 
çant à Derain. Ces artistes s’inspirent de Cézanne, mais d’une 


_ manière très éloignée de celle des cubistes. Ils retiennent de 
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l'exemple de Cézanne, non pas la tendance à trouver la géométrie 


_ dans la nature, mais à métamorphoser l’image conventionnelle 


des choses en exerçant sur elles une observation extrêmement 
attentive et purement visuelle. 

Cette observation aboutit, pour Cézanne, à ce qu’il nommait 
sa « petite sensation » et l’amenait à peindre les objets de 
guingois et à surélever l'horizon. Elle amène Giacometti à 
réduire ses personnages à la ligne que le regard parcourt pour 
les voir entièrement, de la tête aux pieds. Elle amenait Gruber, à 
la fin de sa vie, à choisir des modèles maigres dont l’anatomie 
annonce celle des personnages de Giacometti. Cette observation 
amène Bazaine et Ravel à substituer au contour des choses les 
lignes qui indiquent le mouvement de l’œil à travers un spectacle. 
Ainsi devient-il méconnaissable. Ce qui prouve qu’on peut 
arriver à renouveler l’image du monde — comme incitent à le 
faire les découvertes et l’évolution de notre temps — en adoptant 
deux attitudes radicalement opposées : celle de l’observation 
scrupuleuse et celle de l’imagination, cette dernière attitude 
étant adoptée par les surréalistes et les peintres abstraits. 

Toutefois dans l’œuvre de Gruber — et c’est ce qui explique 
la diversité de ses répercussions — les deux attitudes se 
combinent. On y voit les effets d’une observation soutenue et 
extraordinairement précise. Mais on y voit aussi les effets de 
l’imagination. Gruber avait un sens aigu du désaccord insolite 
et savait lui-même être, dans la vie, très cocasse. Cet aspect 
de son tempérament l’a incité à introduire dans ses compo- 
sitions des éléments d’un caractère surréaliste. C’est ainsi 
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campagne des portes en bois qui s’ouvrent non sur 


mais sur le vide; qu’il a installé son Job, personnage nu, dans 
le décor d’une rue. Buffet a repris cet effet dans sa Barricade 
et dans les tableaux de la suite intitulée Horreur de la guerre. 


.Gruber s’est fait connaître très tôt dans le milieu des peintres. 
Fils du maître verrier Jacques Gruber, il est né à Nancy en 


1912. D'une rare précocité pour la peinture et le dessin, conseillé 


d’abord par Bissière et Braque, il devient en 1928, à l’Académie 
scandinave, l’élève favori de Friesz et de Dufresne. A dix-huit 
ans il est une personnalité marquante de Montparnasse. 

Son œuvre peut se diviser en deux grandes périodes. Dans 
la première période, les personnages sont gros, à la chair un 
peu molle. Ses compositions s’inspirent alors de thèmes très 
fantaisistes : le triomphe, par exemple, des enfants sur les 
adultes. Dans la seconde période, il peint des sorcières, des 
personnages amaigris, des portraits, des natures mortes avec 
des oiseaux et des lézards empaillés. Il peint aussi des paysages 
de mémoire et, à la fin de sa vie, des jeunes femmes nues dans 
des forêts imaginaires. 

En 1947, il avait remporté le Prix national. Un an plus tard, 
la tuberculose l’emportait après avoir souffert d’asthme toute 
sa vie. En 1950, le musée national d’Art moderne de Paris lui 
consacre une grande rétrospective. On peut y voir aujourd’hui 
plusieurs œuvres de lui, ainsi que dans les musées de Nancy, 
de Baltimore et à la Tate Gallery de Londres. On peut voir 
également, au lycée Lakanal, une grande composition déco- 
rative commandée en 1933 (il avait alors vingt et un ans) et 
qui annonce déjà sa passion pour les conceptions monumentales, 
peuplées d’une mythologie de figures et de symboles. Y.T. 


La toile la plus tragique de Gruber, peinte en 1948, un an avant sa mort, 
fut exposée au profit des déportés. Au-dessus des cadavres apparaît une 
petite fleur, témoignage de piété. Tragédie n'est pas synonyme de déses- 
poir : la qualité du style, symbole de confiance en l’homme, efface presque 
l'horreur du sujet. Lignes et modelé restent savoureux. L'audace de la mise 
en page est d'une rare efficacité : l'image interrompue d'un des deux 
déportés, dont on ne voit qu’une main, le ventre et les jambes, FIN 
fait du tableau le début d'une suite que l’on imagine cruelle. 
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Un collectionneur américain vient d'acheter 


Fes | 


un nécessaire de Biennaïs, 


cadeau de Napoléon Ie à Marie-Louise, 


où vingt pièces de vermeil s’imbriquent 


comme par miracle. 


UN SERVICE IMPERIAL 


Un cadeau de la cour royale ou impé- 
riale est toujours plus qu’un souvenir histo- 
rique. Les raisons qui le motivent, qu’elles 
témoignent d’une grande passion, d’une 
grande amitié ou d’une simple marque 
d’estime, s’expriment naturellement par une 
qualité particulière de l’objet. 

Aussi, à examiner le nécessaire de voyage, 
cadeau de Napoléon I à Marie-Louise 
(présenté en détail pour la première fois 
dans ces pages), peut-on se remémorer, en 
même temps que les fastes du Premier 
Empire, les caractères attachants qui ont 
guidé le choix de son impérial donateur, 
témoignages du goût, de l’esprit et du talent 
des artistes de l’époque. 

À tous ces égards, ce nécessaire est une 
pièce exceptionnelle. Napoléon l’offrit à 
Marie-Louise en 1811. À la mort de l’impé- 
ratrice, en 1847, c’est le petit-neveu de 
Marie-Louise qui en hérita : l’archiduc 
Louis-Victor de Habsbourg, fils de 
François-Joseph It", empereur d’Autriche. 


D'une finition extrême, le coffret offert par 
Napoléon I à l'impératrice Marie-Louise est en 
acajou moucheté (35x25 cm). Il est garni d'une 
marqueterie de cuivre doré, formée de cornières et 
de coins incrustés dans l'acajou. Au centre du 
couvercle, un cartouche reproduit les armes de 
l’impératrice, encadrées des deux aigles. Le pourtour 
s'orne des motifs alternés de lyres et de palmettes. 
Deux poignées s’encastrent sur les côtés. La déco- 
ration générale du coffret s'inspire de dessins des 
ornemanistes Percier et Fontaine; elle utilise la 
technique de l'incrustation de fines découpes de 
métal, qui avait été mise à la mode par les Jacob. 


L'agencement intérieur du nécessaire à thé, à 
café et chocolat, dans un si petit volume, tient du 
miracle. Chaque pièce trouve son logement parti- 
culier, une stabilité parfaite. Aucun jeu ne se produit 
entre les pièces. Imbriqués les uns dans les autres, 
ces logements laissent quelques vides mis à profit, 
d'ailleurs, pour les anses, becs et pieds démontables 
des pièces de forme. Les différences de dimension 
qui existent toujours en orfèvrerie entre deux pièces 
semblables faites à la main sont respectées : ainsi 
les deux boîtes à thé de Chine et de Ceylan ont entre 
elles une différence d'un demi-millimètre de large, 
l'emplacement de l’une ne saurait donc convenir à 
l'autre. Le plateau s'inscrit dans le couvercle grâce 
à un déclic de précision. On ne sait combien de fois 
l'impératrice Marie-Louise s’est servie de ce chef- 
d'œuvre ; cent cinquante ans plus tard il reste intact 
tant dans ses pièces que dans ses mécanismes. 
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En même temps que ce nécessaire, 
’archiduc hérita de la bibliothèque de 


uit ans à la mort de l’impératrice, mourut 

en 1919. Les biens furent dispersés au 
Dorotheum de Vienne en mai 1921 (il fut 
vendu un million et demi de couronnes 
autrichiennes, soit près de vingt millions de F 
d’aujourd’hui). La bibliothèque de Mal- 
maison fut acquise par un collectionneur 
américain, M. Jaffré, qui en fit don à la 
France. Le nécessaire passa alors aux mains 
d’un amateur espagnol. Il vient d’être acquis 
très récemment par un collectionneur amé- 
ricain, pour presque quatre fois moins. 

Ajoutons que le nécessaire est décrit dans 
l’important ouvrage de Marc Rosemberg : 
« Les poinçons d’orfèvrerie ». L’une de ses 
principales pièces, la cafetière, est repro- 
duite planche 112 du IVe volume : c’est, 
preuve de ses rares qualités, la seule pièce 
d’orfèvrerie de cette époque reproduite dans 
cet ouvrage de base. 

Tel qu’il apparaît, ce nécessaire de voyage 
peut être considéré comme un vestige de la 
vie itinérante de château à château qui pro- 
voquait la mise en coffre de voyage de tout 
ce qui était indispensable à l'installation 
aux étapes et dans les résidences momenta- 
nément choisies. On peut dire que, jusqu’au 
xvirIe siècle, le problème du rangement des 
objets nécessaires à l’existence s’est posé et 
que les solutions, par voie de conséquence, 
ont connu d'’incessants perfectionnements. 
On connaît les tables et sièges pliants de 
voyage et jusqu'à des lits dont quelques-uns 
trouvaient une place bien établie dans des 
coffrages spéciaux. À ces meubles s’ajou- 
taient, bien entendu, les vêtements, la vais- 
selle, les objets nécessaires aux repas, à la 
toilette, à la correspondance et bien d’autres. 

Si la fin du xvu® siècle voit un mode de 
vie plus stable faire disparaître les inconvé- 
nients du transport massif d’objets mobi- 
liers, les voyages, eux, ne s’arrêtèrent point. 
Leur amélioration élimina les énormes 

-coffres devenus inutiles au profit d’autres 
plus petits, véritables ancêtres des trousses 
et des valises actuelles. Le raffinement et le 
confort pendant les déplacements deve- 
naient possibles. Il était utile aussi de 


lalmaison. Ce prince, qui n’avait que 


grouper de la manière la plus pratique les 
ustensiles des repas et de la toilette, devenus 
les seuls indispensables pendant la durée 
plus ou moins longue du déplacement. Si 
les noms d’étui, de coffre, de coffret avaient 
été utilisés jusque-là pour désigner le meuble 
qui contenait ces objets, le nom de néces- 
saire n’apparut qu’au xvine siècle. Une 
lettre de la duchesse d'Orléans, mère du 
régent, datée du 24 mars 1718, mentionne 
avec force explication ce que l’on doit 
entendre par nécessaire : Mon fils, écrit- 
elle, a donné à sa sœur un nécessaire : c’est 
une petite caisse carrée, où se trouve tout ce 
qu’il faut pour prendre le thé, le café, le 
chocolat, les tasses sont blanches et tout ce 
qui ressort est or et émail. 

A partir de ce moment, dans le livre de 


Vingt pièces de vermeil et de cristal trouvent leur place dans le coffret. Ce sont d'une part 
(ci-dessus) le plateau, la théière, le sucrier, le crémier, qui montrent les proportions parfaites 
maintenues malgré un agencement délicat. Ce sont ensuite, en haut, la tasse de vermeil et 
son verre de cristal : le verre possède un rebord qui s adapte à celui du métal, preuve d'un 
raffinement extrême. Le fait qu'il n'y ait qu'une seule tasse fait supposer que le nécessaire avait 
été commandé pour le seul usage de l'impératrice Marie-Louise. A côté du verre, la chocolatière 
à manche droit est posée sur son réchaud à alcoo!, puisles deux boîtes à thé octogonales à pans, 


fournitures des marchands et dans les 
inventaires, on voit apparaître des descrip- 
tions minutieuses de ces nécessaires. Cer- 
tains contiennent tous les ustensiles indis- 
pensables à la toilette, d’autres, les objets 
utiles aux petits déjeuners et aux repas, 
certains réunissent les deux catégories aux- 
quelles s’ajoutent les pièces d’écritoire. 
L’extrême facilité de rangement offerte 
par ces nécessaires décida rapidement de 
leur pratique continuelle, en dehors même 
du temps du voyage pour lequel ils étaient 
faits. Leurs propriétaires en firent des objets 
personnels. Déjà intimes par l’usage des 
objets destinés à la toilette, leur disposition 
s’augmenta d’emplacements secrets réservés 
aux objets de valeur ou à une correspon- 
dance précieuse. Le nécessaire unit ainsi 


Le coffret vide du nécessaire est un chef-d'œuvre. On 
voit ici, sur le devant, une encoche pour le pouce qui 
découvre une partie évidée apparemment inutile. Cette 
supercherie en cache une autre : en introduisant dans 
le fond de l'emplacement mitoyen, celui du pot à lait, une 
épingle dans un orifice quasiment invisible à l'œil nu, on 
libère un second couvercle et une loge à secrets. On voit 
à quel raffinement Biennais, tablettier, pouvait atteindre. 


la boîte à café de même 


forme mais plus grande, trois flacons de cristal à pointes de diamant, 


une soucoupe et des couverts d’un mo 


dèle que l'empereur préférait à tout autre. Biennais était 


: er = : ; 1 UE de 
devenu son orfèvre attitré après avoir exécuté de nombreuses commandes de coffrets lors 
Es campagne d'Égypte — qui précédèrent celles de toute la cour et des cours étrangères, 
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Un choix audacieux de formes 
et de décor se condensent dans 
les vingt pièces qui composent 
le nécessaire. Chaque pièce, bien 
qu'en harmonie avec les autres, 
reste d'un modèle propre et chaque 
décor marie des éléments à 
l'antique variés sur le thème des 
amours. Le crémier, sur un fond 
où contrastent les parties lisses et 
les parties guillochées, est cein- 
turé de personnages à l'antique 
entre des fleurons. L'anse est 
formée par un simple jonc qui est 
terminé par une tête d'animal. 


Le style à l'antique règne sur 
tous les motifs appliqués selon 
la grammaire des deux ornema- 
nistes à la mode, Percier et Fon- 
taine. Ce sont ici deux anges qui 
portent la couronne impériale sur 
l'autel de l'amour. Sur la face de 
l'autel un serpent, symbole de 
concorde, enlace les initiales N et L 
des deux époux. Deux anses, 
retenues par des mascarons à 
tête féminine, ornent le sucrier 
aux formes sphériques très pures. 


L'orfèvrerie Empire met à la 
mode les motifs appliqués par 
soudure sur le corps des pièces. 
Cette technique se retrouve sur 
tout le nécessaire de l'impératrice 
Marie-Louise. La cafetière ovoide 
sur pied tripode est ornée d’un 
amour qui tient un-paon, répété 
trois fois à la ceinture. Le bec 
est formé d’une tête de cygne. Son 
plumage stylisé s'épanouit sur le 
corps de la cafetière. Le manche 
de bois noir, terminé par un fleuron 
d'ivoire, se dévisse afin de se loger 
plus commodément dans le coffret. 


96 


ses avantages à celui de la fameuse cassette, 
connue dans la grande et la petite histoire par 
des péripéties historiques et romanesques. 

Le nécessaire devint un cadeau apprécié, 
et les personnes de haut rang s’ingénièrent 
à constituer des ensembles de grande 
qualité. Les orfèvres, les porcelainiers les 
plus réputés furent alors sollicités. 

Aussi les soins apportés à la fabrication 
de l’ébénisterie de ces nécessaires se révé- 
lèrent-ils être d’une grande importance. Une 
solidité et une fermeture parfaites étaient 
qualités primordiales. Les coffrets compor- 
taient quelquefois des moyens de fixation 
(souvent de longues vis) destinés à les main- 
tenir solidement au plancher des berlines 
que le mauvais état des routes secouait vio- 
lemment. L’agencement vigoureux des pièces, 
pour éviter un ballant dangereux, était aussi 
indispensable. 

Pour ces raisons, au simple gainier suc- 
céda un autre artisan, par définition homme 
de l’art et méticuleux : le tablettier. 

Biennais, l’auteur du nécessaire de Marie- 


Louise, fut précisément le plus grand 
ébéniste-tablettier qui ait existé. Alors 
qu'on l’apprécie plus communément comme 
orfèvre, on néglige souvent les grands 
mérites d’une activité dans laquelle il 
excella, et par laquelle il débuta. Si, plus 
tard, il devint l’orfèvre réputé que l’on sait, 
il ne sépara jamais dans sa publicité les 
deux activités dont il était également fier. On 
pouvait lire sur son enseigne : Biennais, au 
Singe violet, tient fabrique d’orfèvrerie, ébé- 
nisterie et tabletterie rue Saint-Honoré, n° 283. 

Il était fabricant de nécessaires et de 
tabletteries quand Bonaparte s’engagea 
dans l'expédition d'Egypte. Le futur empe- 
reur appréciait fort ce genre de commo- 
dités : Biennais lui fit crédit des commandes 
qu'il passa à l’occasion de la campagne. Il 
en fut récompensé car Napoléon I® en fit 
son plus important fournisseur. Cette source 
de commandes s’augmenta de celles de 
toute la cour et par la suite de celles des 
cours étrangères. 

La commande du nécessaire lui échut done 
tout naturellement. Il peut être considéré 
comme une merveille du genre et comme un 
ensemble des plus parfaits des modèles 
d’orfèvrerie française de cette époque. 

Sous un faible volume (35*25 cm et 
13 cm de hauteur), le coffret contient vingt 
pièces : un plateau, une chocolatière, une 
cafetière, une théière, un sucrier, un cré- 
mier, un réchaud, une tasse et son verre, une 
soucoupe, une boîte à café, deux boîtes à 
thé, une cuillère, une fourchette, une petite 


cuillère, un couteau à lame d’argent, un 
couteau à lame d’acier et trois flacons. 

Les pièces d’orfèvrerie sont en vermeil aux 
armes et aux chiffres de l’impératrice. 
Armes et chiffres se retrouvent gravés sur 
les pièces de cristallerie. 

Ce petit chef-d'œuvre de goût et d’exécu- 
tion donne la preuve de la maîtrise de 
Biennais, qui joua un rôle prépondérant au 
sein d’une pléiade d’artistes qui mirent leur 
talent et leur génie au service de la gloire de 
l'Empire. 

Chef-d’œuvre de tabletterie donc, comme 
le révèle l’examen des détails du coffret, 
mais chef-d'œuvre d’orfèvrerie aussi. Parmi 
les œuvres exécutées par Biennais, celles-ci 
unissent toutes les qualités de ses pièces 
accordées cette fois à l’intimité du tête- 
à-tête. L’orfèvre sut admirablement profiter 
des conseils de Percier et Fontaine. Sa colla- 
boration avec ces deux grands stylistes de 
Empire était étroite, à l’égal de ses deux 
grands concurrents et aussi principaux 
orfèvres de l’époque : Auguste et Odiot. 


Biennais copiait ou interprétait les dessins 
fournis principalement par Percier. La 
célèbre soupière qu’il exécuta en 1806 pour 
l’impératrice Joséphine provient entière- 
ment d’un dessin original. Quelques dessins 
de pièces exécutées par Biennais portent des 
indications de sa main qui marquent son 
enthousiasme pour tout ce qui concerne la 
célébration de la gloire de l’empereur et son 
adhésion au goût antique. Dans l’enseigne 
de sa maison, après la description de tous 
les objets fabriqués par lui, il ajoute, le tout 
ciselé d’après l'antique et aux ornements 
étrusques. 

Mais si l’on peut distinguer dans les 
pièces du nécessaire les sources dues à 
Percier et Fontaine et à l’engouement du 
nouveau style, il faut rendre justice à Bien- 
nais d’avoir su condenser en un si petit 
volume un choix particulièrement judicieux 
de formes et de décors. L’harmonie, la 
justesse de proportions des pièces sont 
bien faites pour témoigner de l’aboutis- 
sement heureux de ce style français. S. EF. 
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La pièce maîtresse du nécessaire, par son décor, 
ses proportions et sa finition admirables est repré- 
sentée par la théière. La hotte de l'anse est un mas- 
caron à tête humaine, le bec reproduit le cygne de 
la cafetière, le motif en ceinture, les amours du sucrier. 
Au registre inférieur, on reconnaît les armoiries de 
l'impératrice. Chaque pièce porte le poinçon de 
Biennais, dont les initiales sont surmontées par un 
singe, enseigne de sa boutique « au Singe violet », 
rue Saint-Honoré. Ce nécessaire intact, s’il en fut, 
témoigne désormais, dans une collection privée 
en Amérique, des qualités que possédait FIN 
l'orfèvrerie française sous le Premier Empire. 
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DANS LES 


La mode des turqueries, venue 
de France et d'Allemagne, se 
répandit rapidement en Suède. Ce 
curieux bâtiment, à l'aspect de 
tente turque, fut construit à la fin 
du XVIIIe siècle dans le parc du 
palais de Drottningholm, aux envi- 
tons de Stockholm. Peint en 
trompe l'œil, son décor de tôle 
découpée imite à s'y méprendre 
franges, galons et  draperies. 
Corps de garde sous le règne de 
Gustave Ill, puis abandonné au 
XIX® siècle, il connaît aujourd’hui 
un regain de curiosité auprès du 
pubic admis à visiter les jardins. 
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VISION D'ORIENT 
PARCS DE STOCKHOLM 


Seuls” vestiges del  turcomanie 
qui déferla sur l’Europe du XVII: 


«On mène ici une vie plutôt curieuse, différente de tout ce que vous pouvez imaginer, où 
alternent les divertissements de cour et les plaisirs rustiques. Si le temps est beau, on passe la 
journée à China » écrivait à son amie Sophie Piper (sœur d’Axel de Fersen) au cours de l’été 1777 
la duchesse Edwige-Elisabeth-Charlotte, qui séjournait au palais royal de Drottningholm, à dix 
kilomètres de Stockholm. Elle ajoutait : « Si le temps est mauvais, on reste au palais. A China, 
toilette simple pour les femmes, redingote ou uniforme de campagne pour les hommes. Au palais, 
tout le monde doit être en habit de cérémonie. » 

Ce China, où l’on se rendait, par beau temps, en « toilette simple » et en « redingote », c’est, 
dans le parc de Drottningholm, aujourd’hui encore résidence estivale du roi de Suède, un ermitage 
ou plutôt une « folie », construit dans le goût de ces chinoiseries très à la mode surtout en Allemagne 
au xvime siècle. 

Le château de Drottninghôlm, chef-d'œuvre de Nicodème Tessin et de son fils, témoigne, tant 
par son architecture que par ses jardins, du rayonnement de l’art classique français en Suède. Sous 
le règne d’Adolphe-Frédéric et de Gustave III, China fut le petit Trianon rococo de ce Versailles 
suédois. Là, plus de contrainte ni d’étiquette. On ne jouait pas à la bergère — on jouait au voyage 
en Chine. 

Malgré le temps et ses ravages, China reste encore presque irtact, pour la joie des visiteurs. 
Cinq pavillons, peints en rose, à toits verts de pagode, inscrivent, sur un fond de grands arbres, un 


Dans le parc du château de Haga, 
autre résidence royale, le petit 
pavillon en forme de cœur allie 
harmonieusement les lignes 
dépouillées du style Louis XVI à 
quelques détails d'inspiration 
baroque : tentures extérieures en 
trompe-l'œil, toit relevé surmonté 
d'un croissant de cuivre. C'est un 
des rares vestiges qu'ait laissés, 
de son passage en Suède, l'archi- 
tecte français J.-F. Desprez. 
Chargé par Gustave III de la 
construction d'un gigantesque 
palais, le manque de crédits puis 
la mort tragique du roi mirent 
prématurément fin à ses travaux. 


surprenant décor de chinoiseries et de rocailles. Au centre, la maison principale ; dispersés de part 
et d’autre, quatre pavillons plus petits, aux proportions élégantes. 

L’ombre légère de la reine Louisa-Ulrica erre dans ce cadre de fêtes galantes, désormais trans- 
formé en musée. Sœur de Frédéric II de Prusse, c’est à Drottningholm qu’elle épousa, en 1744, le 
prince royal de Suède, Adolphe-Frédéric. C'est là aussi qu’elle passa les jours les plus heureux de 
sa vie. Passionnée de comédie, de ballet et d’opéra, elle y fit construire le charmant théâtre qui, 
parfaitement conservé, ressuscite, deux ou trois fois par an, à la faveur de galas éphémères. Pour 
elle, enfin, naquit China. 

En grand secret, Adolphe-Frédéric, devenu roi de Suède, fit fabriquer en 1753 à Stockholm un 
minuscule pavillon chinois que l’on transporta par radeaux jusqu’à Drottningholm. Le jour de son 
anniversaire, on conduisit la reine Louisa-Ulrica, à travers le parc, jusqu’au tertre où se dressait 
la curieuse petite maison. Sur le seuil se tenait l’héritier de la couronne — le futur Gustave III — 
alors âgé de sept ans, vêtu d’un somptueux costume de prince chinois. Il débita à sa mère un fort 
joli compliment en vers, puis il lui offrit, sur un coussin, les clefs de son nouveau domaine. 

Construction fragile, légère comme un décor de théâtre, ce premier China supporta mal les 
rigueurs de l’hiver suédois. Au bout de peu de temps, il s’effondra. Le roi décida de le remplacer 
par des bâtiments plus vastes et plus solides dont il confia les plans à l’architecte de la cour, Carl- 
Frederic Adelcrantz. On ne pouvait espérer meilleur choix. Très doué, plein d’imagination et de 


De proportions plus massives, 
d'aspect beaucoup plus sévère que 
celle de Drottningholm — dont 
s'inspira d'ailleurs très visiblement 
quelques années plus tard l'archi- 
tecte C.-F. Piper — la tente turque 
de Haga, entièrement réalisée en 
cuivre de couleur verdâtre, est 
surtout remarquable par sa déco- 
ration en stuc blanc sur un fond 
bleu de Wedgwood, œuvre de 
deux artistes suédois, Lois Bolan- 
der et Per Jung. Du temps de 
Gustave lil, l'intérieur était meublé 
à la turque de divans et servait 
souvent de salon de compagnie. 
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Pour ses soupers galants, le roi Gustave III utilisait l’un des 
petits pavillons qui s'appelait la « Confidence » (ci-dessus). 
Afin de ne pas être dérangé par le service, il y avait fait installer, 
à l'exemple de Louis XV, une machine subtile qui lui permettait, 


en pressant sur un bouton, de faire, à volonté, apparaître ou 
disparaître une table toute servie qui venait droit du sous-sol. 


Coloré de rose et de vert, comme un décor de théâtre, coiffé 
de toits de cuivre comme les pagodes, China comprend 
cinq pavillons et une volière (photo de gauche). Du perron 
du pavillon principal, dit du roi (photo de droite), on peut 
découvrir, à droite et à gauche, les quatre pavillons plus petits. 


Cadeau d'anniversaire du roi Adolphe-Frédéric à sa femme 
la reine Louisa-Ulrica, princesse allemande, un minuscule 
château chinois (ci-dessous), d'architecture baroque, s'élève 
au fond du parc de Drottningholm, à un quart d'heure de 
marche du palais royal. Les Suédois l'appellent « China ». 


SL 
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Des figurines en blanc de Chine, d'une extrême 
rareté (époque Khang-Si), placées sur de petites 
consoles en bois doré, de style rocaille, complètent 
le décor de papillons, d'oiseaux et de plantes exo- 
tiques, composé par Jean-Eric Rehn pour la salle 
de travail de la reine Louisa-Ulrica (ci-dessus à 
droite). D'après la légende, la reine, fort habile aux 
travaux d'aiguille, aurait brodé elle-même la tenture 
qui tapisse le grand panneau, à droite de la cheminée. 


Une décoration murale en stuc, qui imite le marbre, 
complétée par un magnifique pavement de marbre 
noir et blanc, donne au vestibule d'entrée de China 
un aspect précieux auquel ajoute encore le lustre 
en cristaux de Bohême. La note chinoise de rigueur 
est apportée par deux grands vases en métal doré, 
surmontés de branchages de même matière, dis- 
posés de chaque côté de la porte-fenêtre qui s'ouvre 
sur le perron et, de là, sur le parc. Au premier étage, 
correspondant à ce vestibule, le salon de l'écho 
est doté d'amusantes particularités acoustiques. 
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inspirées des œuvres de 
Boucher et des chinoiseries 
françaises, les compositions 
du peintre Johan Pasch, qui 
garnissent le salon turqueise 
(page de gauche), s'harmo- 
nisent avec les couleurs tendres 
de la façade entrevue par les 
hautes fenêtres. Entre deux 
chaises Louis XVI de fabrica- 
tion suédoise trône une 
potiche de Chine importée 
pour la reine Louisa-Ulrica 
par la Compagnie des Indes. 


Des clochettes de cristal, 
suspendues par dizaines aux 
angles des toits, vibrent au 
moindre souffle de vent et une 
musique grêle qui rappelle 
celle des moulins à prières 
monte des pavillons vers la 
forêt proche. A-t-on jamais 
poussé plus loin le raffine- FIN 
ment dans la chinoiserie? 


Des ornements de terre cuite, 
rocailles et guirlandes, d’où 
émergent parfois des masques 
chinois à moustache tombante 
(ci-contre), garnissent, à l’exté- 
rieur du château, dessus de 
portes, balcons et cheminées, 
rappelant partout la fantaisie de 
l'architecte C.-F. Adelcrantz. 


fantaisie, Adelcrantz s’assura le concours de deux brillants artistes suédois : le décorateur Jean-Eric 
Rehn et le peintre Johan Pasch. Dès 1760, le pavillon du roi était terminé. Les quatre autres pavillons 
furent bâtis entre 1763 et 1769. La reine Louisa-Ulrica tint à ce qu’on y ajoutât, pour ses oiseaux, 
une volière semblable à celle que son frère, le prince Henri de Prusse, avait fait installer dans sa rési- 
dence de Reinsberg. En 1770, une grande fête chinoise célébrait l’achèvement du second China. 

Cette fois, ni l'humidité, ni le froid, ni la neige ne vinrent à bout du petit «château de plaisir ». 
De nos jours, il n’a rien perdu de son charme, mélange de préciosité et d’exotisme. Même l’intérieur 
des pavillons est resté dans l’état où le connurent Louisa-Ulrica et son fils, le « roi charmant », 
Gustave III. La décoration « à la chinoise », réalisée d’après les dessins de Boucher et de J.-E. Rehn, 
a conservé tout son éclat. Les murs sont toujours tapissés de soies brodées, aux nuances délicates, 
de laques noir et or, ou de très beaux papiers peints. Les sièges, de fabrication suédoise, d’époque 
Louis XV et Louis XVI, n’ont guère changé de place depuis près de deux cents ans. Une bibliothèque 
contient encore les-livres français de la reine. Et, sur les meubles, dans les niches et les vitrines, toute 
une collection d’objets chinois importés spécialement pour elle par la Compagnie des Indes suédoise : 
figurines en blanc de Chine, vases de la famille rose, laques, pierres dures et autres. 

Était-ce pour assurer la sécurité de ces trésors ? Mais, en 1781, Gustave III voulut doter China 
d’un corps de garde. Adelcrantz, dont l’imagination n’était jamais prise de court, fit édifier un 
amusant bâtiment, en forme de tente turque, où bivouaquèrent les soldats. Quelques années plus 
tard, au château de Haga, aux environs de Stockholm, l’architecte Piper reprenait la même idée. 

Ainsi, jusqu'aux moindres détails, tout concourt à faire de ce Trianon rococo, aujourd’hui 
comme hier, un petit monde irréel et gracieux, symbole de ces pays lointains et ensoleillés dont 
rêvent, en Suède, pendant l’interminable hiver, même les reines et les rois. ÉD: 
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LE DERNIER MAITRE GOTHIQUE 


Tilman Riemenschneider : il a maintenu le réalisme de la sculpture 
médiévale dans son Allemagne natale, au mépris de la Renaissance 
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Il est né en 1460 et mort en 1531. C’est à dire 
qu’il appartient à cette période de l’art allemand 
(fin du xve siècle et début du xvi® siècle) qui 
porte dans l’histoire le nom — quasi intraduisible 
— de «spâtgotik ». La «spâtgotik » n’a guère 
d’équivalence hors d’Allemagne. « Gothique 
tardif », « gothique finissant », ces expressions 
littérales rendent mal compte du phénomène 
allemand. Elles sous-entendent pour les esprits 
occidentaux les notions conjointes de mièvrerie 
et de décadence. Or la « spâtgotik » se caractérise 
justement par le contraire de la mièvrerie : un 
réalisme outrancier, d’une brutalité souvent insou- 
tenable. Et loin d’exprimer la décadence du 
gothique allemand, elle en représente au contraire 
un moment ultime, particulièrement brillant et 
privilégié. Tout se passe comme si, dans l’Europe 
de la prime Renaissance, l’Allemagne s'était 
érigée en « réserve » de l’art gothique, à l’abri 
des courants nouveaux venus d'Italie. 

Et pourtant l’Allemagne, surtout celle du Sud, 
n’a pas ignoré ces courants. Mais ils ont passé 
sur elle sans la marquer réellement. Le concept 
de « Renaissance », au sens italien du mot, reste 
étranger au tempérament germanique. Le retour 
à l’antique ? L’Allemagne ignore Rome et la 
Grèce. Le réalisme ? Il y a longtemps que le plus 
ignare de ses sculpteurs le pratique dans l’atelier 
bavarois le plus reculé. L’affirmation de l’indivi- 
dualité du créateur ? Elle ne l’imagine même pas, 
tout empêtrée qu'elle est dans le système médiéval 
des guildes et des corporations. 

La situation politique du pays explique bien 
des choses. Le morcellement du Saint-Empire en 
principautés, dont chacune vit en vase clos et veut 
être un centre à elle toute seule, crée un parti- 
cularisme exacerbé. Impossible donc de parler 
d’écoles, comme on parle d’école siennoise ou 
vénitienne. Tout au plus peut-on faire quelques 
distinctions sommaires entre Allemagne du Nord 
et Allemagne du Sud. Constater que la première 
a été plus généreuse en peintres, la seconde en 
sculpteurs ; que le Nord s’est volontiers ouvert 
aux influences étrangères (flamandes en parti- 
culier) alors que le Sud témoigne dans l’ensemble 
d’une plus grande originalité. En fait, chaque ville 
a « son » artiste. Colmar a Schongauer. Constance 
a Conrad Witz. Augsbourg a Holbein le Vieux. 

Wurtzbourg a eu Tilman Riemenschneider. 
C'était une petite cité de la vallée du Main, 
en Franconie. Vers le milieu du xve siècle, 
la Franconie, qui a recueilli l’héritage artistique 
de Prague, devient le siège d’une vie intense et 
touffue. Elle rayonne non seulement sur les 
provinces environnantes mais jusqu’en Pologne et 
en Hongrie. Le centre principal est Nuremberg. 


Trois noms illustrent cette ville : Peter Vischer, 
fondeur de bronze ; Adam Krafft, tailleur de 
pierre ; Veit Stoss, sculpteur sur bois. A ce 
brillant palmarès, Wurtzbourg, sa rivale, n’a 
qu’un nom à opposer : celui de Riemenschneider. 

Il est sculpteur sur bois. Cela ne constitue 
certes pas une originalité dans cette contrée où 
les retables les plus colossaux, les stalles les plus 
fouillées, les tabernacles les plus ajourés sortent 
des ateliers comme petits pains du four du 
boulanger. On peut en juger au nombre d’œuvres 
qui nous sont parvenues en dépit des guerres, des 
démolitions et mutilations de toutes sortes. Mais 
Tilman sculpte aussi la pierre. Cela est plus rare. 
Travailler le bois et la pierre, c’est pratiquer 
simultanément deux techniques totalement difré- 
rentes. Le bois, qui se prête à la taille profonde, 
pousse l’artiste à un réalisme minutieux qui ne 
néglige aucun détail du visage ou du vêtement 
(la «spâtgotik » tombera facilement dans les 
excès du genre). La pierre, elle, incite à un traite- 
ment «en surface » plus large et plus dépouillé, 
favorable à l’expression purement formelle. Au 
confluent de ces deux techniques, Riemenschneider 
représente un cas à peu près unique. Il évite deux 
écueils : celui du maniérisme dans le travail du bois, 
celui du formalisme dans le travail de la pierre. 
Sa facture y gagne une personnalité indiscutable. 

Qu’on se replace dans le milieu où il vivait. 
La condition des artistes allemands, en cette fin 
du moyen âge, ne ressemblait en rien à celle de 
leurs contemporains italiens. Ceux-ci étaient des 


Les immenses retables scuiptés comptent au nombre 
des réalisations les plus typiques de l’art allemand de la 
fin du XVe et du début du XVIe siècle. Celui que 
Riemenschneider sculpta, vers 1505, pour la petite église 
de Creglingen, dans la vallée de la Tauber, est l’un des 
plus grands. Sept mètres de haut sur trois mètres cin- 
quante de large. Consacré à la vie de la Vierge, il appar- 
tient à la maturité de l'artiste. L'unité de style et la hardiesse 
de composition semblent remarquables pour l'époque. 


Les premières œuvres de Tilman Riemenschneider sont 
encore empreintes d’une certaine raideur. La sainte Made- 
leine en extase environnée d'anges (aujourd'hui exposée 
au musée national de Munich) est une reconstitution 
d'après les fragments dispersés du retable de l'église 
de Munnerstadt. La sainte, recouverte de ses longs cheveux 
comme d'un pelage, est traitée avec une minutie qui 
n'épargne aucun détail. Riemenschneider ne s'en débar- 
rassera que plus tard au profit d'une souplesse accrue. 


Des influences extérieures, en particulier celles de 
Dürer et de Schongauer, se font souvent sentir dans les 
représentations sculptées de Riemenschneider. Le bas- 
relief ci-dessous (la Résurrection du Christ) compose 
le volet droit du retable de la Crucifixion de l'église de 
Detwang sur la Tauber. Visiblement inspiré de Schon- 
gauer (cf. le mouvement brisé des plis du manteau), il 
est d'une sécheresse qui permet d'y voir plutôt l'œuvre 
d'un de ses apprentis — Tilman en eut jusqu'à dix-huit 
dans sa période la plus prospère, vers les années 1520. 
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individus privilégiés travaillant pour le compte de 
princiers mécènes. Ceux-là, d’obscurs artisans 
besognant, le plus souvent anonymement, pour 
des municipalités bourgeoises dont le goût peu 
évolué réclamait avant tout du pittoresque et de 
l’ostentatoire. D'où le caractère non seulement 
familier, parfois même vulgaire, des créations 
du temps : sur-dorées, sur-ciselées, sur-poly- 
chromées. C’étaient, pour la plupart, des commandes 
religieuses d’importantes dimensions (la statuaire 
profane n’a pratiquement pas existé en ce temps) 
basées sur les thèmes alors courants de la vie de 
la Vierge, de la Passion du Christ et des légendes 
des saints. Pour sculpter ces immenses polyptyques, 
sommés de couronnements architectoniques folle- 
ment travaillés, force était à l’artiste de se faire 
aider par des mains étrangères. En fait il jouait 
dans l’aventure un véritable rôle d’entrepreneur. 
Rien d’étonnant qu'il eût été traité en ouvrier 
plutôt qu’en artiste. À Würtzbourg, ville de 
sculpture par excellence, les sculpteurs n’avaient 
pas même leur corporation propre : ils étaient 
assimilés aux relieurs et aux selliers. Il est arrivé 
à Riemenschneider de gagner, pour un retable 
sculpté, la même somme que le menuisier qui 
avait exécuté le bâti du meuble. Et Dürer pouvait 
écrire, comparant mélancoliquement la situation 
des artistes en Allemagne et en Italie : « À Venise, 


Les visages féminins semblent avoir été les sujets de 
prédilection de Riemenschneider. Il en exprime la douceur 
avec une nuance de mélancolie, même dans les scènes 
calmes et sereines. La sainte Elisabeth, patronne de la 
province de Franconie (ci-contre), fait partie du retable 
de sainte Madeleine à Münnerstadt. L'Eve du portail de 
la chapelle de la Vierge à Würtzbourg (ci-dessous à droite) 
constitue l'un des rares exemples de nu dans la statuaire 
gothique. À peine postérieure à sainte Elisabeth, elle 
marque un net progrès sur le plan plastique. Taillée dans 
le grès tendre du Main, elle prouve que Tilman était — 
chose rare — aussi bon sculpteur sur pierre que sur bois. 


Immatérielles, les mains de la Vierge du retable de 
Creglingen (voir l'ensemble page précédente) symbolisent 
toute l'évolution de l'art de Tilman Riemenschneider. 
Parti du réalisme le plus concret, le sculpteur épure pro- 
gressivement sa technique et, par une stylisation crois- 
sante, parvient à exprimer, avec une remarquable économie 
de moyens, des sentiments de plus en plus profonds. Ici 
l'étirement des doigts n'est pas dû au seul fait que la 
statue est destinée à être vue d'en bas, il symbolise le 
mouvement ascensionnel de l'ensemble de la composition. 
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je suis-un gentilhomme, à Nuremberg, un pauvre 
hère. » 

On ne saurait dire que Riemenschneider ait 
été, à Würtzbourg, «un pauvre hère ». Il s’y fit 
même une situation privilégiée, puisque, après 
y être arrivé de son Harz natal comme « valet 
peintre » (« malerknecht ») à vingt-trois ans, on 
le voit devenir, dès vingt-cinq ans, citoyen de la ville 
«ex gratia », en même temps que l’époux d’une 
veuve qu’on peut supposer riche ; puis, sur la 
quarantaine, conseiller municipal ; enfin bourg- 
mestre pour ses soixante ans ! Dans le même 
temps son atelier n’a pas tari de commandes : 
retable de Münnerstadt, Adam et Eve du portail 
de la chapelle de la Vierge à Würtzbourg, Madone 
de l’église de Neumünster, les trois retables de 
la vallée de la Tauber — ses œuvres maîtresses — 
sans oublier les tombeaux et mausolées de pierre : 
celui du chevalier Conrad von Schaumberg, celui 
de l’évêque Rudolf von Scherenberg et pour 
finir celui, monumental, de l’empereur Henri II 
et de l’impératrice Cunégonde, dans la cathédrale 
de Bamberg (aujourd’hui les œuvres de Tilman 
Riemenschneider se trouvent rarement en place ; 
les vicissitudes des temps les ont dispersées dans 
nombre de musées d’Allemagne et même d’Angle- 
terre). Brillante carrière donc, mais qui fut pourtant 
bien mal couronnée. À soixante-cinq ans, cet 


Les visages masculins sont parfois ceux de preux cheva- 
liers, sculptés dans la pierre ou le marbre. En Allemagne, 
la coutume d'honorer certains seigneurs par des tombeaux 
dressés dans les églises remonte au XIV: siècle. Le cheva- 
lier Conrad von Schaumberg, mort en 1499 au retour d'un 
pèlerinage en Terre sainte, est représenté dans la chapelle 
de la Vierge à Würtzbourg, la tête dégagée du heaume. 
C'est une étrangeté pour l'époque, où les chevaliers appa- 
raissent généralement enfouis dans leurs armures. La 
nudité du visage encadré de longues boucles (peut-être 
la conséquence d'un vœu?) exprime une humilité et une 
foi qui semblent caractéristiques du maître de Würtzbourg. 


Psouffrantes, les mains du saint Sébastien de Würtzbouig 
‘constituent par opposition à celles de la Vierge une véri- 
table leçon d'anatomie. Le travail du bois, en favorisant 
la taille profonde, permet de faire ressortir les moindres 
détails de musculature, les plus fins sillons de la peau. 
Mais le réalisme de Riemenschneider, au contraire de 
celui de ses contemporains qui tombait facilement dans 
l'outrance, demeure, jusque dans l'expression des plus 
grandes tortures, tempéré par une rayonnante spiritualité. 
Il y a acquis une facture sensible, tout à fait personnelle. 


honnête citoyen, ce vertueux père de famille — 
il s'était marié quatre fois et avait eu chaque fois 
beaucoup d’enfants — ce consciencieux édile, 
ce catholique rigoureux commit un acte surpre- 
nant : au moment de la révolte des paysans de 
1525, il prit fait et cause pour les insurgés contre 
l’évêque de Würtzbourg. Il s’ensuivit pour lui 
la prison, la torture même, dit-on, et enfin, une fois 
libéré, la disgrâce. Il survécut cinq ans et mourut 
le 7 juillet 1531 sur un dernier chef-d'œuvre : une 
Descente de croix pour le maître-autel de 
Maidbronn, sculptée dans le grès de Franconie. 

Il y a relativement peu de temps que les historiens 
d’art ont « découvert » la personnalité de Tilman 
Riemenschneider, dont l'originalité se détache 
pourtant avec évidence sur la production de ses 
contemporains. Essentiellement réaliste et popu- 
laire, la sculpture franconienne de cette époque — 
celle d’un Veit Stoss par exemple — est une 
sculpture violemment expressive où se manifeste 
le caractère baroque de la « spätgotik » : gesti- 
culation des personnages, exaspération quasi 
caricaturale des types humains, pathétique parfois 
trivial, tout cela visiblement inspiré du théâtre 
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des mystères et servi par une technique méticuleuse, 
aux reliefs aigus, qui n’épargne aucune ride des 
visages, aucun fouillis des étoffes. Tout concourt 
à créer une impression d’agitation et d’angoisse. 
Rien de tel chez Riemenschneider, dont le pitto- 
resque n’atteint jamais à ces paroxysmes. Son art 
plus calme, plus discipliné, évoque plutôt celui 
de la Souabe voisine, et l’on s’est demandé s’il 
n’avait pas étudié, au cours de ses « wanderjahre » 
d’adolescent, auprès de quelque maître d’Ulm. 
Certes, les premières scènes sculptées qu’on connaît 
de lui se complaisent à d’inutiles détails. Le sens de 
la composition y fait encore défaut ; l’artiste se con- 
tente de peupler l’espace de formes pressées les unes 
contre les autres, sans réelle unité, sans rythme ; l’in- 
térêt se disperse sur les figures particulières ; l’im- 
pression d’ensemble est plate et sans profondeur. 

Mais par la suite les attitudes se calment, les 
plis se groupent en chutes harmonieuses, les 
gestes se simplifient, les expressions s’intériorisent. 
Un lyrisme sentimental baigne les scènes de douceur 


(les madones de Riemenschneider comptent 


parmi ses plus belles créations), tandis que les. 


scènes d’angoisse (Passion, Mise au tombeau) 
s’éclairent d’une sérénité supra-terrestre. Saint 
Sébastien ne se tord plus sous la morsure des 
flèches, il dialogue avec Dieu. Le Christ en croix 
n’est plus ce corps supplicié qui tire sur deux clous, 
il consomme en Majesté le sacrifice suprême. 
Confiance, humilité, joie mystique s’inscrivent 
sur les visages des saints et des apôtres. Ils ont 
toujours les mêmes bons visages de paysans (qui 
rendent si émouvante la sculpture allemande de 
ce temps), mais le réalisme est ici dépassé. Moins 
de types, plus d'émotion. Au delà de l’individuel, 
l'artiste atteint l’humain. Une parenté spirituelle 
unit les uns aux autres tous ses personnages. 
Désormais, l’effet d’ensemble l’emporte sur le 
souci du particulier. 

C’est aussi que la technique du sculpteur, de 
plus en plus habile, sait dégager les corps des 
fonds, aérer les compositions, suggérer les effets 
de profondeur par des moyens bien plus audacieux 
que la scolaire observance des lois médiévales de 
la perspective. La distribution des volumes en 
pleins et en vides devient capitale. Ainsi, dans le 
retable de la Vierge à Creglingen — la plus belle 
période de l’artiste — Riemenschneider n’a pas 
hésité à réserver un vide en plein centre de la 
composition, chose qu'il n’eût certainement 
jamais risquée dix ans plus tôt (comparer le retable 
de Münnerstadt). Le moteur essentiel des scènes 
dans la maturité de l’artiste, c’est la lumière et 
sa distribution fluide sur le modelé des corps. 
La plastique et la vie des formes en sont trans- 
formées. À la sèche juxtaposition d’autrefois se 
substituent un entrelacement dynamique, un véri- 
table contrepoint. 


Cette conquête place Riemenschneider hors de 
son temps, en avance manifeste sur ses contem- 
porains. Qu'on se garde pour autant d’en faire 
un homme de la Renaissance. Un temps très court 
(vers 1520) il semble avoir cédé à l’esthétique 
nouvelle : le décor à l’antique du mausolée qu'il 
sculpta pour l’évêque Lorenz de Bibra en est un 
témoignage isolé et curieux. On l’y sent gêné. Le 
vêtement ne lui convient pas. Et il a tôt fait de le 
rejeter. 

En réalité, Tilman Riemenschneider n’a jamais 
songé à renier une tradition qu'il acceptait bonne- 
ment comme l’héritage de ses aïeux. C’est sans le 
savoir qu'il a été original. Cette originalité, du 
reste, n’échappait pas à ses contemporains. Si 
admiré qu'il fût, il n’était pas toujours compris. 
Ainsi son parti pris de laisser au bois sa patine 
naturelle (contrairement à l’usage général de la 
polychromie) choquait ses contemporains. Dix 
ans après qu'il eut achevé le retable de Münners- 
tadt, le conseil de Wurtzbourg demandait subrepti- 
cement à Veit Stoss de «le colorer, le dorer et 
l’embellir ». On se méprenait aussi sur l'expression 
mystique des créatures de Tilman. Un orfèvre 
de Nuremberg, à qui l’on avait demandé de repro- 
duire un buste du sculpteur, proposait de modifier, 
par la même occasion, le visage qu'il jugeait 
«trop enfantin » ! 

Nos contemporains font à Riemenschneider 
des reproches d’un tout autre ordre. Ils lui en 
veulent au contraire de ne pas avoir mieux affirmé 
sa personnalité, dans le grand anonymat des 
œuvres collectives de la « spätgotik ». Par exemple, 
ils sont gênés de ne pas retrouver dans toutes les 
productions de son atelier la marque de sa main. 
Nous l’avons dit, le fait était courant au moyen 
âge. Tous les « ymaigiers » du temps agissaient 
de même : les élèves dégrossissaient, le maître 
passait ensuite — ou ne passait pas s’il estimait 
que l’œuvre n’en valait pas la peine. Chez Riemen- 
schneider, on trouve dans la même composition 
des figures parfaites (de sa main) et des ébauches 
visiblement laissées au soin de quelque apprenti 


(le plus souvent il s’agit de personnages 
secondaires). On a aussi reproché à Tilman d’avoir 
utilisé et quasiment «recopié sur bois» des 
; gravures de Schongauer, de Dürer ou des Flamands 
Lucas de Leyde et Israël de Meckenem. En cela 
: aussi, il ne fait que suivre l’usage. Ces gravures 
circulaient dans tous les ateliers allemands, où elles 
: servaient ouvertement de modèles aux sculpteurs. 
: Quand Riemenschneider les utilise, on remarque 
précisément avec quelle liberté, quelle largeur 
il les interprète, alors que ses apprentis, eux, les 
copient quasi servilement. 

A mi-chemin de la vieille et de la nouvelle 
tradition, Tilman Riemenschneider fait figure de 
monolithe. Il n’aura pas de successeur, il ne fera 
pas école. Après lui, le protestantisme venu du 
Nord, le rationalisme venu du Sud vont déraciner 
les derniers fondements de cette imagerie naïve 
de la « spâtgotik », à laquelle il sut donner 
une insolite, une authentique grandeur. 

EVELINE SCHLUMBERGER. 


Une science de la composition, à la fois plus déliée et 
plus rigoureuse, caractérise la maturité de Riemenschneider. 
Le groupe de saintes femmes du retable de la Crucifixion 
de Detwang (ci-contre à gauche) est significatif à cet 
égard. Les personnages n'y sont plus traités en figures 
particulières et séparées, mais les uns par rapport aux 
autres. Les mouvements des bras, les chutes des vête- 
ments aux plis cassés s'interpénètrent et se fondent dans 
l'X très souple de la composition. Mais l'unité du tout 
ne nuit pas pour autant à l’expressivité individuelle très 
remarquable dans les visages de la Vierge et de saint Jean. 


Les plis stylisés, qui parent la « Vierge agenouillée devant 
un prie-Dieu », montrent l'habileté avec laquelle Riemen- 
schneider convertit au marbre la technique de la sculpture 
sur bois. Cette statue, haute de 55 cm, autrefois dans 
l'église Saint-Pierre d’Erfurt, faisait partie d'un groupe de 
l'Annonciation ; elle est aujourd'hui au musée du Louvre. 
C'est, avec ie tombeau d'Henri Il, qui figure dans la cathé- 
drale de Bamberg, une de ses rares œuvres en marbre. 


Une sainte familière, telle apparaît la sainte Barbara 
du musée national bavarois de Munich. Comme tous les 
artistes médiévaux, Riemenschneider prenait ses modèles 
dans la réalité quotidienne, parmi les bourgeois de son 
temps. Ici, le vêtement est celui d'une dame de la fin du 
XVe s. Ce caractère de bonhomie est celui qui diffé- 
rencie le plus l’art allemand de la « spätgotik » de l'art 
italien contemporain déjà renaissant. Tilman Riemen- 
schneider ne s’est jamais considéré que comme un hon- 
nête artisan de Wurtzbourg. La Renaissance et ses FIN 
mythes nouveaux n'ont guère eu de prise sur lui. 
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Sur un rez-de-jardin largement évidé, la façade s'élève sans aucun 
décrochement. 


À tous les étages de larges balcons-loggias assurent un ensoleille- 
ment maximum en éliminant les bruits extérieurs. 


Des terrasses supérieures, la vue s'étend au delà du bois de Boulogne 
dont les massifs semblent prolonger le jardin privé. 

À l'horizon, on aperçoit la silhouette du Centre National des Indus- 
tries et Techniques, aimable voisin à Paris comme à Bruxelles. 


À L’'EXPOSITION 
INTERNATIONALE 
DEBRUXELLES 


SYMBOLE I 


Si le Pavillon de Paris a choisi de présenter à 
l'Exposition Internationale de Bruxelles une seule 
maquette d'immeuble résidentiel aux côtés de celles 
du Palais de l'UNESCO et du Centre National des 
Industries et Techniques (Rond-Point de la Défense), 
c’est parce que cet immeuble de dix étages et dont 
le chantier s’est ouvert à l’angle du boulevard 
Lannes et de la rue Adolphe-Yvon témoigne avec 
éclat du renouveau de l’architecture parisienne. 

Signé Jean GINSBERG, Architecte, et Henri 
WALTER, Maître de l’Ouvrage, cette construction 
présente également une expérience originale d’inté- 
gration des arts. En effet, l’on n’a pas craint de 
recourir ici à la tradition, antique dans son principe 
mais toujours moderne dans son application, d’une 
fusion totale de l’architecture et de la peinture déco- 
rative. Il y fallait de l’espace, ce luxe trop inconnu 
de notre temps : aussi l’on a refusé de sacrifier 
à l’habituelle surexploitation du terrain. Il y fallait 
aussi l’œil d’un peintre dont la réputation est mon- 
diale, VASARELY, et une conception architecturale 
qui permiît à la vision de ce peintre de s'épanouir 
dans toute sa subtilité. 

Quant à l’espace, un rez-de-chaussée évidé sur 
colonnes, un vaste jardin intérieur d’esprit brésilien 
avec plantations et pièces d’eau, enfin les murs 


RIS PRÉSENTE UN IMMEUBLE RÉSIDENTIEL 
NOUVEAU DE L'ARCHITECTURE FRANÇAISE 


écrans du fond du jardin ont offert toute la surface 
désirable. Quant aux matériaux, l’on a eu recours à 
la mosaïque, à l’aluminium décoré, aux glaces et à 
la verdure. Mosaïque polychrome sur l’ensemble du 
rez-de-chaussée, pour les pièces d’eau et sur les 
murs clôturant le jardin. Aluminium décoré pour 
les parties opaques du rez-de-chaussée évidé dont 
tout le reste est composé de glaces. Jamais la 
composition n’est tableau ni fresque. Elle s’exprime 
sans qu’on puisse découvrir où elle commence et 
où elle finit, épousant étroitement l’architecture, de 
sorte qu’elles s’enrichissent mutuellement. 

Pour la verdure, elle surgit partout, devant 
chaque façade, dans les parties évidées du rez- 
de-chaussée, dans les espaces libres intérieurs. Au 
onzième étage, fait de terrasses, elle devient jardin 
suspendu. La nuit, habilement dissimulés, les spots 
et des réflecteurs jouent sur les pièces d’eau, dans 
les massifs de fleurs, dans les arbres et sous 
le rez-de-chaussée évidé. 

Couvrant au total plus de 120 mètres de long, les 
façades, dont la caractéristique est la sobriété, 
s’ornent de baies coulissantes et de loggias à garde- 
corps en glace qui, sur le boulevard Lannes, s’ouvrent 
sur le Bois de Boulogne : on y jouit d’un horizon 
qui va des coteaux de Saint-Cloud au Rond-Point 
de la Défense. 

Le confort est de même qualité : on trouve dans 
cet immeuble toute la gamme des appartements 
convenant à chaque besoin. Toutes les pièces sont 
spacieuses et d’une hauteur de 2,80 mètres sous 
plafond, dimensions qui ne sont plus en usage dans 
les constructions actuelles. Aux baies, des doubles 
glaces, aux qualités d’isolant thermique et phonique. 
Aux deux étages de sous-sols, un parking. 

L’immeuble disposera de dix ascenseurs, dont les 
cinq principaux sont munis de portes à fermeture 
automatique, d’un nivelage également automatique 
et de commandes enregistrées ; certains d’entre eux 
desservent les garages. Les salles de bains sont 
équipées d’appareils sanitaires et de robinetterie 
de modèle inédit et les cuisines pourvues de blocs- 
éviers de type américain et de vide-ordures 
individuels. 

Fait pour la joie de vivre et le bien-être de chacun 
des occupants, ne sacrifiant pas la beauté au confort 
ni le confort au rendement commercial, de cet 
ensemble immobilier Paris pourra être fier. 


Partout le goût de l’espace à laissé sa marque 
— dans le rez-de-chaussée évidé sur colonnes 
— dans le jardin intérieur à la brésilienne 
— dans les dimensions des appartements, 
qui ne sont plus en usage aujourd’hui. 


Vue générale de la maquette exposée dans 
le Pavillon de Paris à Bruxelles. Notez les 
proportions harmonieuses qui confèrent à 
l'ensemble une indiscutable légèreté. 

Le jardin occupe les deux tiers du terrain, 
La nuit, un éclairage d'ambiance compose 
des motifs lumineux dans les pelouses 
et la pièce d'eau. 

Une idée originale : les plots translucides 
servent, le jour, à l'éclairement des sous-sols 
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bonne chasse! 


et un 


ROBERT MUTTI 


expose à PARIS plusieurs toiles. La nécessité de peindre s’est imposée 
aussi simplement que chez d'autres la parole ou l'écriture. Dans sa 
présente exposinon, composée en grande partie de vues parisiennes, 
MUTTI, maître de ses moyens, se fait le serviteur d'ambiances poétiques 
contrastées. Il trouve son expression dans une matière riche et solide; 
la vivacité des couleurs, le style direct, très affirmés s'imposent; l’on 
ressent en même temps que l'émotion des ambiances reconnues, une 
impression de force, de présence et d'équilibre. 


34, rue Taibout 
PRO. 33-92 - Métro : Chaussée-d'Antin - PARIS-IXe 
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PETITES ANNONCES SPÉCIALISÉE 


si frais, si nouveau 


Prix à la ligne (60 signes, lettres ou espaces) 85 mm : 1 250 F plus 6,95 D é 
de taxe. Les textes et fonds sont reçus à RÉGIE-PRESSE Connais- 
sance des Arts, 133, Champs-Élysées, C. C. P. Paris 2 303 87 ou au 
Serv. PETITES ANNONCES, 85 bis, rue Réaumur, Paris C. C. P. 600-554. 


ACHATS 


CH ERCHONS (Tapisseries anc. Henri AUMAITRE), 33, quai Voltaire. 
(Meubles XVIIIe, Denise GATEAU), Paris LIT. 02-95. 


ACHÈTE ARGENTERIE ancienne et moderne. SUSSEL-HAYEM. 
76, rue de Provence (angle rue Mogador). | 


ACHETONS meubles bois jaune, CHARLES X, bibelots romantiques, 
opalines, petits meubles XVIII: siècle. RÉCAMIER, 50, rue de France, 
NICE. 


SPÉCIALISTE TABLEAUX XIX: SIÈCLE ACHÈTE immédiatement 
au max. peintures de cette époque et tableaux anciens. MARUMO, 
31, rue Le Peletier, PARIS. TAI. 68-51. 


ACH. au plus haut cours : Armes anciennes, pistolets et toutes eurio- 
sités militaires. JOHNSON, 16, quai du Louvre, Paris. CEN. 56-61. 


VENTES 


VENDS Connaissance des Arts Nos 1 à 14 et 16. État neuf. Faire offre : 
LEROUX, 3, rue A.-Arnauld, Paris (16°). 


VENDS Connaissance des Arts du 17 N° 1952 au mois de mars 1957. 
Écrire RÉGIE-PRESSE 39 K. 


VENDS parav. laqué Chine 17° Socrate, 19, rue Le Peletier. PRO. 77-07. 


VENDS N°: 1 à 48 Connaissance des Arts. Écrire RÉGIE-PRESSE 35 J. 


VENDS collection Connaissance des Arts N°5 1 à 60 inclus, avec rel. 
parf. état. Faire offre RÉGIE-PRESSE 35 I. 


A VENDRE vitraux, portes complètes du XVe et XVIe (en bois), meubles, 
grilles fer forgé. Château de la Treyne, PINSAC, par Souillac (Lot). 


VENDS N°: 1 à 28, 32 à 36 Connaissance des Arts. Faire offre RÉGIE- 
PRESSE 35 H. 


DIVERS 


J B D I E T T E 7, rue Saint-Anastase, 
. e 9 PARIS, Tél. TUR. 45-71. 
Atelier d'HORLOGERIE ANCIENNE 
Restauration de pendules en Corne, BOULLE, VERNIS MARTIN. 
Dépose et pose à domicile. 


RESTAURATIONS TAPISSERIES, TAPIS Orient et Aubusson 
SAVONNERIE, petit point. F. BLONDEAU Atelier, 11, rue 


DORURE 
orfèvrerie, vermeil, J. STUDLER et Cie, 28, quai de la Rapée, 
PARIS (12°). Téléphone : DID. 62-00. 


ANCIEN UE MODERNE 
RESTAURATION LAQ 5 RECONSTITUTION 
À. BOUVERAT 
7, rue du Colonel-Oudot, PARIS (12e). Tél. : DORian 73-22. 


« L'ANCIEN DANS LE DÉCOR MODERNE » 
GALERIE ALAIN CAPEILLERES 
25, cours d’Est.-d'ORVES, 25, 3° étage, MARSEILLE 
MEUBLES - BIBELOTS - TABLEAUX  - CHINE 
A DES PRIX MARCHANDS 


RESTAURATION meubles laqués chinois, Coromandel. Polychromies, 
hautes antiquités et tous décors de style. O.-C. CAPALDI, 2, rue de 
la Roquette (cour Mars), PARIS (11°), ROQ. 56-29. 


GEORGES LUBRANO, MAITRE HORLOGER 


D, rue des Lions, PARIS 4e). TUR. 41-88. 
RÉPARATION - RÉNOVATION - RECONSTITUTION 
TOUTE HORLOGERIE ANCIENNE ET MODERNE 
Oiseaux chanteurs - musiques - baromètres anciens. 


: Avec garantie totale, 

DEPOSE ET POSE A DOMICILE 
RESTAURATION de pendules anciennes et de bijoux anciens re 
spécialiste, GILLET, 19, rue d'Arcole, PARIS (4e). ODÉ. 00-83. 
P.-M. RUDELLE, peintre décor., 7, rue de la Rosière, PARIS (1501. 
BLO. 05-97 et LIT. 17-67, exécute TROMPE-L' ŒIL 
Panoramiques. Décors peints, Style et Moderne. 
RESTAURATION FATENCE ANCIENNE, Sujets en Saxe - Biscuits à 
\lbâtres. LUMONT, sculpteur et peintre peut prendre quelques 
restaurations. 274, bd Saint-Denis, à Courbevoie, près gare d'Asnières. 


R. HOUSINET, TAPISSIER, magasin, 22, rue d’Assas, PARIS (6e): 
BAB. 05-15. Fabrication de sièges de tous styles - belles copies d’ancien 
réparations - tentures - Moquettes « qualité France ». À 


| 
| 
NOVEMBRE 1958 


| 


LES EXPERTS 


Membres de la Chambre Syndicale des Experts professionnels 
8, rue Bonaparte (Dan. 47-30) 


ANTIQUITÉ, ART NÈGRE, MOYEN AGE, ORIENT 
Ratton Charles, 14, r. Marignan, ÉLY. 58-21 
(Cour d'Appel. Tribunal Civil et Douanes). 
ART NÈGRE, HAUTE EÉPOQUE, ART ANTIQUE, FOLKLORE 
Roudillon Jean, 51, rue Bonaparte, DAN. 90-06. 
DENTELLES, BRODERIES, TISSUS 
Debray (Mme M. L.), 169, boulevard Malesherbes, WAG. 73-54 (Cour 
d'Appel et Tribunal Civil). 
EXTRÈME-ORIENT, ART NÈGRE 
Portier André et Guy, 24, rue Chauchat, PRO. 86-84. 
JOAILLERIE, ORFÈVRERIE 
Boutemy Roger, 9, rue Saint-Florentin. OPÉ. 96-23 (Tribunal de 
Commerce et Domaines). 
Helft Jacques, 14 bis, av. Bosquet - PARIS (7e), INV. 60-60 (D. Fr.). 
Reinach et de Fommervault, 17, rue Drouot. PRO. 89-82 (Cour d'Appel, 
Tribunal et Douanes). 
LIVRES ET AUTOGRAPHES 
Chrétien Pierre, 178, Faubourg-Saint-Honoré, Paris (8e). ÉLY, 52-66 
(Douanes et Tribunaux). 
Vidal-Megret (Mme J.), Librairie G. Andrieux, 154, boul, Malesherbes. 
CAR. 00-69 (Douanes). 
ORIENT ET EXTRÊME-ORIENT 
Beurdeley Michel, 4, rue de l'Elysée. ANJ. 97-49 (Tribunal de Commerce, 
Douanes). 
MEUBLES ET OBJETS D'AMEUBLEMENT 
Dillée, 54, rue Taitbout. TRI. 31-47. 
Prost L.-H., 6, rue du Cirque. BAL. 36-81 (Tribunaux et Douanes). 
Richard Jean-Louis, 6, rue Aumont-Thiéville. ÉTO. 50-50 (Cour d'Appel, 
Tribunal Civil et Douanes). 
TABLEAUX ANCIENS 
Antonini Paul, 3, rue de Miromesnil. ANJ. 27-33 de 16 à 18 heures. 
Blane Lucien, 44, cours Mirabeau, Aix-en-Provence (Appel). 
Martin Émile, 8, rue Bonaparte. DAN. 47-36 (Tribunal, Domaines). 
TABLEAUX MODERNES 
Brame Paul, 68, boulevard Malesherbes. LAB. 16-89. 
D’Atri Alberto G. (Écr. Moderne ITALIENNE), 62, rue La Boétie. 
ÉLY. 00-30. 
Dauberville J. et H. (Bernheim Jeune), 83, Faubourg-Saint-Honoré. 
BEY. 54-28. 
Dubourg Jacques, 126, boulevard Haussmann. LAB. 02-46 (Tribunaux 
et Douanes). 
Durand-Ruel Charles, 37, avenue de Friedland. ÉLY. 06-74. 
Lorenceau Bernard, 18, rue La Boétie. ANJ. 46-10. 
Paeitti André, 35, avenue du Général-Sarrail. JAS. 10-72 (Douanes). 
TAPIS D'ORIENT ET D'EXTRÊÈME-ORIENT 
Trémoulet Pierre, 66, boulevard Malesherbes. LAB. 68-32 (Domaines, 
Tribunaux Civil et de Commerce). 
Bechirian Roger, 47 bis, rue du Bois-de-Boulogne, Neuilly-sur-Seine. 
MAI. 53-18. 
Chevalier Georges, 12, rue Notre-Dame-des-Champs. LIT. 10-62. 
FAIENCES ET PORCELAINES ANCIENNES 
Nicolier Jean, 7, quai Voltaire, Paris (7°) (Cour d'Appel, Tribunal 
Civil et Douanes). LIT. 91-02. 
Vandermeersch G. et P., 23, quai Voltaire, Paris (7°) (Cour d'Appel, 
Tribunal Civil et Douanes). LIT. 26-24. 
MÉDAILLES ET MONNAIES ANCIENNES 
Bourgey Émile, 7, rue Drouot. PRO. 88-67 (Tribunal de la Seine). 
Vinchon Jean, 77, r. de Richelieu. RIC. 16-11 (Tribunal Civil de la Seine). 


ANTIQUITÉS 


DIX-HUITIÈME SIÈCLE 
Petits meubles de Paris et porcelaines 


JEANNE-MARIE BÉALU 


169, bd St-Germain, Paris Lit. 46-53 


GALERIES 


GALERIE D'ART DU FAUBOURG 
47, Faubourg-Saint-Honoré, ANJ, 06-66. 


DE RENOIR A LORJOU 


BELLECHASSE 
266, boulevard Saint-Germain, Paris, INV. 20-39, 


ANDREOU, Francis BOTT, DROPSY, 
Theo KERG, MONDA. 


BERGGRUEN ET Cie 
70, rue de l'Université, Paris. BAB. 02-12. 


HAMAGUCHI, manière noire. 


DROUAND-DAVID 
52, Faubourg-Saint-Honoré. 


Maîtres Modernes et Jeunes Peintres. 


BERNHEIM JEUNE-DAUBERVILLE 
83, Faubourg-Saint-Honoré et 27, avenue Matignon, Paris (8). ELY,. 54-28, 


Berjeune-Paris, Spécialiste du livre d'Art, 
Jusqu'au 6 novembre 


Marcel CHABAS 


du 8 au 27 novembre 


TAZIEFE-VIVIER 


du 8 au 27 novembre 


Nicole SAUVAGE 


du 8 au 27 novembre 


LACAY-BURATO 


du 8 au 27 novembre 


Mado GUILHOT 


LA DEMEURE 
80, rue Cambacérès, Paris (8). ANJ. 37-61. 


Tapisseries Modernes d’Aubusson 
présentées par Denise Majorel. 


ROGER BOUTEMY 
EXPERT : 
BIJOUX ET ORFÈVRERIE 


près le Tribunal de Commerce de la Seine et 
les Administrations Françaises : Domaines, S. N. C. F., elc. 


9, rue Saint-Florentin - PARIS - OPÉra 96-23 


COMPAGNIES DES EXPERTS EN AMEUBLEMENT, LIVRES 
ANCIENS, OBJETS D'ART ET D’ANTIQUITÉ, ULPTURES, 
TABLEAUX, TAPISSERIES ET TIMBRES-POSTE, PRES LA 
COUR D'APPEL ET LE TRIBUNAL CIVIL DE LA SEINE, Siège 

Social, 24, rue Chauchat, PARIS (9°). Téléphone : PRO. 86-84. 


EXTRÊME-ORIENT, ART NÈGRE 
Portier André et Guy, 24, rue Chauchat. PRO. 86-84, 
CÉRAMIQUES ANCIENNES 
Nicolier Jean, 7, quai Voltaire, Paris (7°) (Cour d’Appel, Tribunal 
civil, Douanes). LIT. 91-02. 
TABLEAUX MODERNES 
Dubourg Jacques, 126, boul. Haussmann, Paris (8°). LABorde 02-46. 
TAPISSERIES ANCIENNES ET TAPIS D'ORIENT 
Chevalier Georges, 12, rue Notre-Dame-des-Champs, LIT. 10-62. 


GALERIE PAUL PETRIDES 
Expert près les Douanes Françaises 
MAITRES IMPRESSIONNISTES 


et 
GRANDS PEINTRES CONTEMPORAINS 
53, rue La Boétie — BAL. 35-51 


GASTON REINACH 
Expert joaillier 
Près la Cour d'Appel et le Tribunal Civil de la Seine 
et 


GÉRARD DE FOMMERVAULT 
Expert joaillier 
Près les Douanes Françaises — Arbitre près le Tribunal de Commerce 


17, rue Drouot, Paris — PROvence 89-82 


LIVRES ANCIENS ET AUTOGRAPHES 
CN LIBRE R ANIERSIÉE GER IPIR UV, AT SV ENOTRE 


180, bd Haussmann, PARIS VIII - CARnot 14-49 


Catalogue périodique sur demande 


GALERIE LHOMOND 
4, rue Lhomond, Paris. ODE. 43-85. 


En permanence : 


Peintures de SCHWARZ-ABRYS. 


DANIEL CORDIER 
8, rue de Duras, Paris (8e). 


En permanence : 
CHADWICK, DUBUFFET, C. GEORGES, 
K. O. GOTZ, MICHAUX, REQUICHOT, 
VISEUX, WOLS. 


GALERIE KATIA GRANOFF 
13, quai Conti, Paris. 


PERONNE. 


Vernissage le 14 novembre. 


ROR VOLMAR 
34, avenue Matignon, ELY. 47-74. 


GEORGIE. 


Evocations de l'Afrique noire 
du 30 octobre au 14 novembre 
Vernissage le 30 octobre à 17 h. 
GALERIE DURAND-RUEL 
87, avenue Friedland. 
Jean RIGAUD. 
Du 12 au 29 novembre, 
GALERIE SUILLEROT 
8, rue d'Argenson. ANJ, 45-88, 


HAYDEN. 


Novembre. 


PRO-ARTE 
présente à Paris, 8, rue de Miromesnil 


P. -ROZIER 
jusqu'au 5 novembre. 
GALERIE FURSTENBERG 
4, rue Furstenberg,. 
Étienne COURNAULT. 
Peintures, du 4 au 20 novembre, 
PRO-ARTE 
présente, 8, rue de Miromesnil 
‘ LE PÉROU 
par C._ CEOTARD 


113 


ge 0000000000000000000000000002000060000 


AVENUE D'IENA 


CONSTRUCTION DE DEUX IMMEUBLES DE TRÈS GRAND STANDING 


37, avenue d’Iléna 94, avenue d’Iéna 
Appartements de 8 et9 pièces Studios et appartements de 2 à 7 pièces 
Livrables : printemps 1959 Livrables : été 1959 


Tout le confort - Plans particulièrement bien conçus 


Chauffage par le sol - Double vitrage 


Locaux commerciaux - 25 Bureaux 


Ensemble unique de 900 m2 pour siège social de Société 


Renseignements : 


G. FE. B. 


41, avenue George-V - Paris-8& BAL. 95-32 
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Châteaux. 
Gentilhommières d'époque 
ou propriétés. 


Madame Meyer-S abatié 
ne propose que de belles demeures prin- 
cipalement en Ile-de-France et environs, 
également quelques hôtels particuliers 
et appartements à Paris. 
Documents et projections en 


couleurs visibles au bureau. 
GRASSE. Belle résidence à l'italienne, vue sur Près DREUX. Ancien Moulin dans un site très 


t À 6 
mer et montagne MADAME MEYER ; SABATI É dégagé. Vue étendue. 


9, rue St-Fiorentin, Paris-VIII: — Opé. 39-91 


A 45 km de Paris Ouest, TRÈS JOLI MOULIN ANCIEN, très grande classe 


Luxueusement aménagé, 7 pièces principales, 3 salles de bains, pavillon d'amis et pavillons de gardiens 
TOUT CONFORT — ÉTAT IMPECCABLE piscine, tennis, chute d’eau et rivière, jardin et pré de 2 ha % 


_ CHESNEAU 


43, rue du Maréchal-Foch, VERSAILLES, Tél. VER. 35-70 


Fr. 
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DESPRETS & SOILLE 94-96 QUAI LOUIS - BLÉRIOT 


14, avenue Hoche, PARIS — WAG. 81-90 - . 
Propriétés de caractère — fermes — domaines — appartements Vue sur Seine & Soleil 


A 60 km OUEST - AUTOROUTE 


dans un joli cadre de verdure 
traversé par rivière avec étang. 
BEAU PETIT DOMAINE de 23 hectares 
jolie demeure Louis XVI- sur caves 
voûtées - 3 très belles réceptions 
dallées de marbre noir et blanc 
6 chambres - 4 bains- tout confort 
chauffage mazout - dépendances 


petite ferme libre - parc boisé 

potager - Verger - prairies 
agrément - rapport. 

Belle affaire libre à la vente 


2 1, ., , #1e » 
fn Le ’ en Société - Exclusivité 
# 27 D D 


Recherchons propriétés de caractère, moulins, fermes, gentilhommières aménagés ou à aménager. 


ÉTUDE NADEL 
16, place de la Madeleine, PARIS-8° — OPÉ 36.93 et 97.27 
Spécialiste de la propriété de style. Service dirigé par A. DUSSAUSSOY 
; Dans la ravissante région boisée 
de LYONS-LA-FORÊT 
Charmante maison rurale 
entièrement refaite à neuf, 


Construction 
APPARTEMENTS 2 A 5 PIÈCES 
et STUDIOS 


living-room, salle à manger, 
cuisine moderne, 
4 chambres de maîtres, 
salle de bains, cabinet de toilette, 


une chambre de bonne. : 
: Chambres de service - Balcons - Terrasses - Garages 


TERNES IMMOBILIER 


R.-L. GAUCHER 
260, Faubourg - Saint - Honoré - PARIS - VIII: WAG. 86.74 


Grand confort. - Garage. - Cellier. 
3 Jardin et clos normand de 17.000 m° 
d AND ee MS nr El PRIX INTÉRESSANT 


Nous recherchons des propriétés de classe dans un rayon de 100 km 
de Paris. 


002000200000 O0OOO0TO0OOOOOOO00000600002000000000002000000000000000000000000000000 
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E CONSTRUISEZ - TRANSFORMEZ - DÉCOREZ. 
sn Immeubles, Propriétés, Villas, Appaïtements, Magasins, Bureaux, etc. - 


avec l'aide du 


Bureau d'études 


JEAN PASCAUD 


Ingénieur des Arts et Manufactures, licencié en droit, décorateur S.A.D. 


9, square Pétrarque - PARIS-XVI: - Poincaré 37-00 


Avant-projets - Plans d'exécution - Devis descriptifs et estimatifs - Surveillance des travaux, etc. 


CONSULTATIONS PRÉALABLES SANS FRAIS 


A 15 KM OUEST PARIS 


Ravissante demeure du XVIIe siècle 
dont les propriétaires ancestraux | 
furent ‘Les Fontainiers du Roy”. | 
D'une accessibilité aisée pour Paris, 

celle-ci étant située à proximité im- 
médiate d’une entrée de l'autoroute | 
de l'Ouest, jouissant d’un très beau 
jardin aux fort jolis mouvements de | 
pelouses, elle profite d’un bel éclai- 
rement lui donnant à la fois une grande 
gaieté et une atmosphère très chaude. 
L'habitation principale comprend : 
7 pièces, plus les dépendances et 
garages. Le tout dans un cadre rési- 

dentiel unique. 


ALMA 


RIVE DROITE : dans immeuble 1910 tout confort 
étage élevé, classique appartement 250: 


P'OXMPIOIS MIRE TONMSU/D EE "ST 


RIVE GAUCHE : rez-de-chaussée ensoleillé. Appart. 
très élégant et luxueux 140: 


JACQUES  PASTEYER 


H. E. C. Licencié en droit 


7, rue d'Aguesseau (Faubourg-Saint-Honoré) PARIS-VITI:—AN)J. 35-84 


AGENCE DE LA TERRASSE 


M. Dusséqué 


45, bd Carnot, Le Vésinet. Tél. : PRI. 08-99 et 09-00 


e 
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ENTRE ST-RAPHAËL ET ST-TROPEZ 


Loin du bruit des grands centres, 
dominant ses calanques et ses plages, 
au milieu de jardins éternellement fleuris 
devant le plus beau panorama du monde 


LE VILLAGE PROVENCÇAL 
DES CALANQUES DES ISSAMBRES 


et ses extensions disposent encore 
de magnifiques terrains boisés. 


toute viabilité - tous commerces 
tous sports et jeux - chapelle 
théâtre de verdure - tennis - 


Documentation sur demande et 


‘‘SUGGESTIONS-CONSTRUCTION" 


RÉALISATIONS A. BEAUMONT les Calanques des Issambres - Tél. : 27 et 152 les Issambres (Var) 
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Beaux apportements 
en construction, 


1 a 5 pièces 
grand confort 


livrables été 1959 


JOHN ARTHUR & 


TIFFEN 


174, Bd Haussmann - PARIS - WAGram 93-33 
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ANTIBROUILLARDS 


MARCHAL 


Pour vos 


CADEAUX D'AFFAIRES " | 


Connaissance des Arts 


et 


Réalités 


vous proposent en 1958 
un tarif dégressif exceptionnel 


Votre liste sera confrontée avec notre fichier 
d'abonnés pour éviter tout double emploi. 


Un abonnement est le cadeau de classe qui dure 12 mois. 


Ecrivez : Réalités B. P. 301-09 Paris 
ou téléphonez : LAM 85-39 - Poste 459 
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soleil, dans immeuble | 
d'époque (1727) 
à vendre 
TRÈS BEAUX APPARTEMENTS OCCUPÉS 
de 5 à 3 pièces 
JACQUES PASTEYER 
_ HEC. Licencié en droit 
L'ANTIQUAIRE DE L'IMMEUBLE 


at 


Chaleur bien répartie. | 
tels sont les avantages que vous apporte | 

le couvre-radiateur Airotype, | pe | 
grâce à son système breveté de volutes 
à trous d'air latéraux. ie - 
Pose par nos soins dans toute la France. | 


Airotyp 


BREVET EXCLUSIF 


© Documentation gratuite A 59 15, rue Tiphaine, Paris-15°. TAL. 65-26 | 


7, rue d'Aguesseau 
(Faubourg-Saint-Honoré) 
PARIS (8°) __ ANJou 35-84 


CONNAISSANCE DES ARTS 
NOUVEAU 1! 


pour détruire odeurs, 
fumées, microbes... 


le seul appareil mural pieine- MEGEVE 
ment efficace grâce à ses 


lampes à dégagement d'ozone. ossainisseur électrique d'air 


; Abonne- Prix 
Tarifs et conditions d'abonnement ment 1 an|du numéro 
(12 Nos) |(sauf sp.) 


FRANCE ET UNION FRANÇAISE, 13, rue Saint-Georges, 7 450 750 
PARIS (9) Tél. LAM 85-39 C.C.P. 10 031-90 Paris en francs 


TARIF ÉTRANGER pour abonnement souscrit et payé en 


France en francs 8 450 


Demandez documentation M 21 à Sté Technique et Confort, 
15, rue Tiphaine, PARIS 15° - SUF. 19-91 
EXPÉDITION DANS TOUTE LA FRANCE 


ALLEMAGNE, INTERNATIONAL MEDIA COMPANY, GmbH 18 18 
Spreestrasse 9, DARMSTADT. Tél. 71314 en D.M. , 


ANGLETERRE, 195, Sloane Street, LONDON S. W.I. Tél. : 


SLOANE 38-73 RTE To 


ARGENTINE, Distribuidora Victor LERU, S.R.L. Calle Cangallo 
2233, BUENOS AIRES en pesos 


BELGIQUE, LUXEMBOURG, H. van SCHENDEL, 5, rue Brial- 
mont, BRUXELLES, C.C.P. 2364-99 en francs belges 
CONGO BELGE (même adresse) en francs belges 


770 77 
810 


BIBLIOTHÈQUE GÉRARD de BERNY 


Première partie 


BRÉSIL, R. F. BESNARD S,. A,, 91, av. Almirante Barroso 


4 and RIO DE JANEIRO en cruzeiros 1 600 160 


CANADA, J. DURAND, 1481 Mansfield, MONTREAL, 


Tél. : VICtor 2.4963 en dollars | 18 1,8 MANUSCRITS ENLUMINÉS DES XIV: ET XV: SIÈCLES 


(le Roman de la Rose) 


INCUNABLES - GOTHIQUES ILLUSTRÉS 
(le Songe de Poliphile) 


ÉDITIONS ORIGINALES DES XVI ET XVIIe SIÈCLES 
Rabelais, Montaigne, Bossuet, Molière, Racine, La Fontaine, Pascal 


ESPAGNE, Sr. D. Charles ROOS, Hortaleza 23, MADRID 


en pesetas 1 060 106 


ÉTATS-UNIS, 301, Madison Avenue, NEW YORK 17 N. Y. 


Yukon 6-5181 en dollars 18 1,8 


HOLLANDE, H. van SCHENDEL, c-o Rotterdamsche Bank, 


48 ILLUSTRÉS DU XVIII: SIÈCLE 
N. V. AMSTERDAM, Compte T en florins 4,8 


(Chansons de La Borde, Œuvres de Watteau) 


PRÉCIEUX AUTOGRAPHES 
anciens, romantiques et modernes 


LIVRES DE PEINTRES 
AQUARELLES ET DESSINS ORIGINAUX 
DE RAOUL DUFY ET BERNARD BUFFET 


ITALIE, Dott. Carlo di PRALORMO, via Lambruschini, 12, 
TORINO. Tél. : 74-250 en lires 


LIBAN, Mie J, NADAL, Immeuble Dandan, rue de Lyon, 60 
BEYROUTH en £ Lib. 6 


MEXIQUE Lie FRANÇAISE, Paseo de la Reforma, 12, Mexico, 


en pesos 268 26,8 


Vente après décès 
GALERIE CHARPENTIER 
Le Jeudi 27 Novembre 1958 

à 14 h. 30 


PORTUGAL, A. BIBLIOFILA Lda, rua da Misericordia, 102, 575 
LISBOA. Tél. : 33476 en escudos 58 


SUÈDE, NORVÈGE, DANEMARK, LIBRAIRIE FRANÇAISE, 
Brahegatan 8, STOCKHOLM. Tél. : 63 33 10 Postg. 35 07 57 93 9,35 
en couronnes 


ES 


Commissaire-Priseur 
M: Étienne ADER 
12, rue Favart 


SUISSE, R. HAEFELI, 11, av. Jolimont, GENEVE, C.C.P. 1-6390 
en francs suisses 


URUGUAY, Agencia IBANA, Convenciôn 1488, MONTEVIDEO 
en pesos 


* 


assisté de 
M. Pierre CHRÉTIEN 
Expert près les Tribunaux 
178, Faubourg-Saint-Honoré, Paris-8® 


en présence de MM°® Paul ROBILLARD et Paul CAPART, 
Commissaires-Priseurs à Amiens 


Exposition publique le mercredi 26 Novembre de 10 à 12 h. et de 14à 18h. 


ES 


Les demandes de changements d'adresse, qui ne pourront être effectués 
que dans un délai de six semaines, ne seront acceptées qu'accompa- 
gnées de la somme de 100 F ainsi que la dernière bande d'adresse. 


La présente revue a adhéré à l’Arrangement international des Abonnements-Poste. 


Les Directeurs de Connaissance des Arts 


D.-W. RÉMON, H. FREREJEAN Couverture Draeger Frères; couleurs : Paul Dupont, 


Illustration Bobigny : pages--noires et façonnage 


Dépôt légal 4 trimestre 1958 illustration Bobigny 3780. 


Imp. N° 702 — Printed in France 


Panneau imprimé 105 x149 


les Tissus imprimés de Victor Coates 


LA 
CHARTREUSE 


est inimitable 
par la perfection 
de sa Formule secrète 
de 1605 
comportant le mélange 
de 130 plantes différentes 


elle doit sa renommée mondiale 
aux soins 
apportés à sa fabrication 
exécutée par les 
PÈRES CHARTREUX 
selon leurs antiques procédés 


elle est incomparable 
par la finesse 
de ses Eaux-de-vie 
provenant de Vins de choix 
spécialement distillés 


elle doit sa supériorité 
à son séjour prolongé 
dans des foudres séculaires 
où la Liqueur prend son moelleux 
et son, fondu incomparables 


VERTE 559 ou JAUNE 430 


1e des non 
1 


